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48, Rue de Courcelles 
PARIS (8) 
Téléphone: CARnot 53-15 


LUCIEN BLANC 


Membre de la Chambre Syndicale 
des Experts Professionnels 


PRIMITIFS 
TABLEAUX DE MAIÎITRES 
OBJETS D'ART 


44, cours Mirabeau 57, rue Paradis 


AIX-EN-PROVENCE MARSEILLE 


L à 


ART CÉRAMIQUE 
du XV° au XIX: siècle 


NICOLIER Expert près les Douanes Françaises 


et le Tribunal Civil de la Seine 


145, Boul. Haussmann, PARIS (8°) Bal. 15-45 


Maison RECHER Spécialisée depuis 1908 
7, Quai Voltaire, PARIS (7€) Lit. 91-02 


ACHAT — VENTE — EXPERTISE 


_ROUSE 
RIVERE 


ANTIQUITÉS 
OBJETS d'ART du XVIII" 


8, rue de Miromesnil - PARIS 8° - ANT. 25-09 


Lucien Blanc (Appel), 44, cours Mirabeau, Aix-en-Provence, 57, rue 
Paradis, Marseille. 


Berggruen et Cie, 70, rue de l’Université, Bab. 02-12, Gravures 
originales de Lautrec, Degas, Picasso, Braque, Matisse, Klee. 


À la Reine Margot, 7, quai Conti, Dan. 62-50, Haute Époque, 
Tableaux Anciens, Arts Primitifs. 


Drouant-David, 52, faubourg Saint-Honoré, Maîtres Modernes et 
Jeunes peintres. 


PHOTOS ET DOCUMENTS 


Couverture : Rhys-Connaissance des Arts (Musée du Louvre). — 
Connaissez-vous : Roger Viollet, Archives des Monuments Histo- 
riques. — Expositions : Borel, Mare Vaux, Maurice Poplin, Cauvin, 
Braun. — Constantin Guys : Bulloz, Flavien. — Salle à man- 
ger Louis XVI : Routhier, Archives des Monuments Historiques. — 
Statuettes flamandes : Royer, Lyon, Flavien, Bulloz, Archives des 


Monuments Historiques. — Gobelins : Archives du Mobilier National. 
— Couleurs : La Photothèque. — Rideaux : Rhys et Connaissances 
des Arts. — Décoration : Connaissance des Arts. — La vie sous 


Louis XIII : Archives des Monuments Historiques. 


VENTES PUBLIQUES 


1. M. André COLOMBIER ; expert : M. Émile Martin. 
2. M: Denis-H. BAUDOUIN ; experts : MM. Catroux et 
Max-Kann. 
3. M°° BELLIER, ADER et THULLIER ; experts : MM. 
Mathey et Max-Kann. 
4. Me Étienne ADER ; experts : MM. Catroux et Max- 
Kann. 
5, M‘: BELLIER, ADER et THULLIER ; experts: MM. 
Mathey et Max-Kann. 
6 et : M: Alph. BELLIER ; expert : M. Jacques Dubourg. 
M: Louis-H. RAYNAUD ; expert : M. Émile Lacroix. 
9 et sd. M: Alph. BELLIER ; expert : M. Jacques Duboursg. 
. M5 ADER et LEMÉE ; expert : M. Bernard Dillée. 
12-13 14. M: René-G. LAURIN ; expert : M. Bernard Dillée. 
15. M°* ADER et LAURIN ; experts : MM. Damidot et 
Lacoste. 
16. M° René-G. LAURIN ; expert : M. Bernard Dillée. 
17. M°: ADER et LAURIN ; experts : MM. Damidot et 
Lacoste. 
18. M°° BELLIER, ADER et THULLIER ; experts : 
MM. Damidot et Lacoste, M. L.-H. Prost. 
19. M° René-G. LAURIN ; expert : M. Bernard Dillée. 
20. M‘: ADER et LAURIN ; experts : MM. Damidot et 
Lacoste. 

21 et 22. M° René-G. LAURIN ; expert : M. Bernard Dillée. 
23-24, M° Maurice RHEIMS ; expert : M. Bernard Dillée. 
25. M° René-G. LAURIN ; expert : M. pernase Dillée. 

26. SOTHEBY and C°, Londres. 
27. CHRISTIE'S, Londres. 
28. SOTHEBY and Ce, Londres. 
29, M°" ADER et LEMÉE ; expert : M. Bernard Dillée. 
30 et 31. M°" BELLIER, ADER et THULLIER ; expert : 
M. H-D. Fromanger. 
32, M° Philippe DELORME ; expert : M. Joseph Subert. 
33. SOTHEBY and C°, Londres. 
34. M° Maurice RHEIMS ; expert : M. Jean-Louis Richard. 
35. M°’ BELLIER, ADER et THULLIER; experts: MM. 
Damidot et Lacoste, M. L.-H. Prost. 
36. M° Philippe DELORME; expert: M. Joseph Subert. 
37. M° Étienne ADER; experts : MM. Damidot et Lacoste. 
38. SOTHEBY & C, Londres. 
39. CHRISTIE'S, Londres. 
40. M° Maurice RHEIMS ; expert: M. Bernard Dillée. 
41 et 42. SOTHEBY & C°, Londres. 
43. Galerie Georges GIROUX, Bruxelles. 
44, M° Maurice RHEIMS ; experts: MM. Metthey et Ebstein. 


ET Rue Ra tes De 


ART ANTIQUE, Haute Époque, Art Nègre 
Roudillon Jean, 51, rue Bonaparte, Dan. 90-06. ; Lie: 


JOAILLERIE, ORFÈVRERIE 


Reinach et de Fommervault, 17, rue Drouot, Pro. 89-82 (Cour d'Appel, | 
Tribunal et Douanes). 


Wormser Robert, 3, rue Rossini, Paris-IX®, Tai. 82-19 (Tribunal, 
Douanes). 


ORIENT ET EXTRÊME-ORIENT 


Beurdeley Michel, 4, rue de l'Élysée, Anj. 97-49 (Tribunal de 
Commerce, Douanes), 


MEUBLES ET OBJETS D'AMEUBLEMENTS 


Filsjean André, 66, boulevard Malesherbe, Lab. 07-53 (Douanes, 
Domaines). 


Gobert et reyondecess 11, rue J.-Dulud, Neuilly, Mai. 69-15 
(Douanes). - 


Richard Jean-Louis, 6, rue Aumont-Thieville, Étoi. 50-50 (Douanes). 


TABLEAUX ANCIENS 


Blanc Lucien, 57, rue Paradis, MARSEILLE (APPEL), 44, cours 
Mirabeau, AIX-EN-PROVENCE. 


Martin Emile, 8, rue Bonaparte, Dan. 47-36 (Tribunal, Domaines). 


TABLEAUX MODERNES 


Dubourg Jacques, 126, boulevard Haussmann, Lab. 02-46 (Tribunaux L 
et Douanes). 


Durand-Ruel Charles, 37, avenue de Friedland, Ély. 06-74. 
Ebstein Paul, 6, rue Ernest-Psichari, Inv. 69-55. 

Metthey Jean, 69, faubourg Saint-Honoré, Bal. 27-87 (Douanes). 
Schoeller et Pacitti, 33, avenue du Général-Sarrail, Aut. 58-73, 
Tedeso Jacques, 21, avenue de Friedland, Ély. 36-38. 


TAPIS D'ORIENT 


Tremoulet Pierre, 66, boulevard Malesherbe, Lab. 68-32 (Domaines, 
Tribunal Civil et Commerce). 


TAPIS ET TAPISSERIES ANCIENNES 


‘Chevalier - ##% - 12, rue N.-D.-des-Champs, Lit. 10-62 (Cour d’Appel, 


Tribunal Civil de la Seine, Douanes). 


BRONZE ET FERRONNERIE D’ART 


AUX BRONZES DE STYLE 


AUBIER-CUNY, 74, Fg Saint-Antoine, Bronzes pour meubles anciens, reproductions de 


musée. Did. 36-36. 
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Prix 
du numéro 


Abonnement _ 
l'an | 
(12 numéros) |: (sauf spéciaux) | 


en 


rue Saint- | 3.500 | 350 
en francs F4 r 4 


s FRANCE ET COLONIES, IE \ 
George (to COUVERTURE 


qu LES MEUR, 


CHHENCNE 3.500 350 « Vierge et l'Enfant », statuette en bois polychromé r 
P. Le et doré, ateliers de Malines, début du XVI siècle ; { 


hauteur : 0 m. 37 (Musée du Louvre). 


L'ACTIVITÉ ARTISTIQUE 


SLOÂNE 3 8-73 


en livres 


m, Editorial Victor LERU, } n 
nta Calle CANGALLO 2233, 
È en pesos 


Connaissez-vous. 4 
Faisons connaissance. 5 
L’interview.: M. Nicolas Landau. G 
s 
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LUXEMBOURG,  H. VAN > 
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CONGO BELGE (même adresse) fr. belges 450 Les expositions. 


| BRÉSIL, AGENCIA FRANCESA DE ASSINATU.. 
RAS, 91], av. Almirante Barrosso 4° nd. RIO-DE 


LES TABLEAUX 


| D Ale 131, rua Marconi, 5° Andar 380 40 Constantin Guys. 12 
4 D 775 0PAUIO a ta Cours des tableaux anciens et modernes. 16 
0 CANADA, Paul STUCKER, 3.440, Côte des 
e. Neiges, MONTRÉAL. Tél. | A ÉLENVIENN 279) 10 ip LES MEUBLES 
u 0 en dollars Fe 
ÿ = = $ : 
=: | ÉGYPTE, effectuer les versements à l'ordre Les meubles de salle à manger Louis XVI. : 18 
# ss Comptoir oo tel "Le 3,60 | 95 P.T Cours des sièges et meubles. 22 
0 rue Abdel Khalek Saroit Pacha, L R rÈ kon Re 
1 ren leve Cours des tapis et FREE | 25 
à ÉTATS-UNIS, 55 Wet 42nd Street, LES OBJETS DE COLLECTION 
NEW YORK 18, N. Y. Wisconsin 7-4699 10 ' 1 . E 
; en dollars Statuettes en bois du XVE siècle flamand. 26 
4 HOLLANDE, MEULENHOFF et Cie, Cours des objets de collection. 30 
‘4 | Beulingstraat, 2 et 4, AMSTERDAM 
| pere tonne LES OBJETS D’AMEUBLEMENT 
ITALIE, dott. CARLO DI PRALORMO, via £ s n 
Lambruschini, 12, TORINO. Tél. : 74,250 5.500 550 Les Gobelins sous Louis XIV. | 32 
| en lires Cours des faïences et porcelaines. a 3s 
: # 
MEXIQUE, effectuer les versements à l'ordre Cours des objets d'ameublement. 39 
de la Banco de Industria y Comercio S. A. 
Edificio Guardiola, 5 de Mayo |, MEXICO LES CONSEILS PRATIQUES 
en pesos 
PORTUGAL, A BIBLIOFILA, rua Da Misecordia Les doubles rideaux. 40 
102, LISBOA en escudos 
LA DÉCORATION 
| SUÈDE, NORVÈGE, AN TANDRS Sture ; : 
Landergren Odengatan, 33, STOC OLM. Le style « maison à m ne ». i 
Te l0t# 35 en couronnes suédoises _ 9 sy SPAS RE CAMPpALRE 44 
SUISSE, effectuer les versements à l'ordre de LES DOCUMENTS 
l'Union de Banques Suisses 8, rue du Rhône, 45 4,75 k à , 
GENÈVE en fr. suisses La vie sous Louis XIII. £ 48 
SYRIE, LIBAN. en livres libanaises S 
| URUGUAY, Agensia Francesa de Distribucion : , 
| y Suscripciones. Calle Ricon, n° 487-4° Piso 38 4 
Montevideo. sniper PROCHAIN NUMÉRO : LES PEINTRES DE MARINE HOLLANDAIS 
DU XVII® SIÈCLE — SIÈGES DE L'ÉPOQUE EMPIRE — PORCE- 
| ; ’ : LAINES DE JACOB PETIT — LE SCULPTEUR JEAN-ANTOINE HOUDON 
A | LE NETTOYAGE DES TABLEAUX — DÉCORATION : UN HOTEL 
Eu PARISIEN DU XVIII® SIÈCLE — DOCUMENTS ANCIENS SUR LE BAIN. 


Copyright by ‘“ Connaissance des Arts 22.1959 


DIRECTION - RÉDACTION - ADMINISTRATION 

Ui, Rue Saint-Georges, PARIS-9°. - TRU. 86.85 

PABLICI TÉ : RÉGIE-PRESSE 
75, Champs-Élysées, PARIS-8. - BAL. 12.91 


La Y C. C. P. PARIS 110.58 


Connaissez-vous ? 


L'EXPOSITION D'ART MEXICAIN qui continue sa carrière au musée d’art moderne attire 
l'attention sur une civilisation parfaitement originale, de type ethnographique. Tous les peuples ont 
commencé par créer des œuvres de sculpture qui correspondaient à leur technique artistique primi- 
tive. Nous vous proposons quelques œuvres d’art de différentes civilisations en vous demandant de 
les identifier. Les trois meilleures réponses seront récompensées par un abonnement d’un an. 
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_ IMPRESSIONNISME 


Notre jeu «Connaissez-vous ? » nous 
vaut un courrier chaque jour 


lecteurs de province et de l’étranger qu'ils 
ne sont nullement défavorisés : les trois 
gagnants sont choisis parmi les premières 
réponses, en tenant compte justement du 
fait qu’ils habitent à Paris ou en Province. 
Pour Claude Monet et l’ Impressionnisme, 
voici la réponse exacte : tous les tableaux 
reproduits sont de Claude Monet, sauf le 
n° 5 qui est un « Bord de rivière » de 
Sisley. Les « Pêches » (n° 1), le « Portrait 
de l'écrivain Jacquemard » (n° 2), la « Vue 
des Jardins de l’Infante au Louvre » (n° 4) 
et « Le Port de Honfleur » (n° 6) étaient 
exposés à la récente rétrospective de la 
Galerie Beaux-Arts. La « Rue de Province » 
(n° 3) avait figuré à l'exposition Monet de 
Zurich, en mars dernier. Précisons que les 
tableaux étaient reproduits intégralement ; 
seules les signatures avaient été sup- 
primées. Parmi les réponses exactes, nous 
récompensons aujourd’hui : x 
M. Abel AURY 
103, rue Charles-Laffitte, 
Neuilly-sur-Seine (Seine). 
Mile H. JAUDIN 
80, rue Bannier, 
Orléans (Loiret). 


M. et Mme DEMAzY 
24, rue Grande, 
Fontainebleau (Seine-et-Oise). 


LES PARTISANS 


M PARIS. « J'ai connu de nombreuses 


revues mais j'estime votre formule la plus 
proche des besoins du grand public et des 
spécialistes. Je me range parmi les 
partisans des cotations de valeur des 
objets représentés d’abord parce que celles 
que j'ai vues sont exactes et ensuite parce 
que, de ce fait, elles éclairent ceux qui 
s'intéressant à certaines catégories d’objets, 
ne sont pas forcés d’en connaître la valeur». 
M. E.A. CHARLES 

Artisan d’Art 
16, rue des Bleuets, 

Paris (XIe). 


M PARIS. « Ce qui me séduit, c’est le 
grand nombre d'illustrations reflétant 
l’ensemble des expositions et le mouvement 


du marché actuel, les prix donnés et les 


commentaires si intéressants. » 
M. Serge BUREAU 


52, boulevard Murat, 
Paris (XVIe). 


M TOURS. Surtout continuez à donner 
des prix. Je pense pour ma part, qu’une 
pièce de médiocre qualité faisant partie 
d’une collection au nom connu et vendue à 
Paris fera toujours un plus gros prix qu’une 
très belle pièce vendue isolément à Paris 
et surtout en Province? Qu’en pensez- 


vous ? » \ 
j; M. J. LE Grix 
23, boulevard Béranger, 
Tours (Indre-et-Loire). 


. : plus” 
abondant. Nous tenons à préciser aux 


N.D.L.R. — Les grandes collections 
attirent toujours un public plus grand que 
les petites ventes, et le principe même des 
enchères fait alors monter les prix au-dessus 
des cours ordinaires. On s'accorde généra- 
lement pour y déceler une plus-value de 10 
à 15 %. Malgré cela, lors des ventes 
Gabriel Cognacq certaines pièces ont à 
peine atteint les estimations des experts. 
En tout cas, si une très belle pièce vendue 
isolément devait faire moins cher qu’un objet 
médiocre dans une grande collection, il 
n'y aurait aucune hésitation à avoir : il 
faudrait l'acheter immédiatement. 


LES MARQUES 


m NICE. « Ne pourriez-vous donner des 
reproductions des poinçons dont sont 
marquées les pièces d’argenterie au cours 
des années, ainsi que les griffes et tous 
autres signes pour permettre de connaître 
l’origine et la fabrication de certaines 
pièces. Cela rendrait de grands services 
aux amateurs. » és 
M. Louis DUNEDIN 
22, rue Pastorelli, 
Nice (Alpes-Maritimes). 


M SEZANNE. « Je souhaiterais voir en 
dessous de chaque photo l’exemple de la 
marque : nœud vert, épées croisées, Corot, 
etc. Il est parfois difficile de situer un 
objet ou une œuvre alors qu’une marque 
serait susceptible de rendre service. » 


M. REGNIER-REMY 
à Sézanne (Marne). 


N.D.L.R. — Les marques posent un 
problème qui dépasse celui de la mise en page 
car elles ne sont jamais une garantie 
d'authenticité. Tous les faux Corot portent la 
signature de Corot. En fait, la chose la plus 
facile à imiter c’est toujours la signature ou la 


marque ; c’est pourquoi nous préférons comme 


: 


+ . Pi. ce . 
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D à 


critères les qualités mêmes de fabricationetde 


réussite d’une pièce. Cependant, chaque fois 
que cela sera possible, pour l’argenterie 
notamment, nous reproduirons des marques 
el poinçons. à 


ON DEMANDE A VOIR 


M PARIS.« Vous avez montré dans votre 
numéro de mai, deux belles boiseries en 
rotonde provenant de l'Hôtel Fersen, 
avenue Matignon. Pouvez-vous m'indiquer 
si l’on peut les voir?» 


M. André PEYSTER 
134, boulevard Saint-Germain, 
Paris. 


N.D.L.R. — Nous indiquons bien 
volontiers à notre lecteur parisien que les 
boiseries de l'Hôtel Fersen sont conservées 
au Musée Carnavalet, musée Municipal 
historique de la ville de Paris. 


M TOURS. « N’auriez-vous pu montrer, 
lors de l’interview de M. André Chamson, 
une vue de son exposition d’art italien 
dont vous écrivez par ailleurs qu’elle est 
remarquablement aménagée ? » 
M. Georges RAYNARD 
85, rue de la Scellerie, 
Tours (Indre-et-Loire). 


N.D.L.R. — Notre lecteur a raison. Voici 
une vue de la grande salle d’art roman où 
sont présentés les six hauts reliefs du Maitre 
des Mois de Ferrare (début XIIIe siècle) ; 
devant les portes en bronze du Dôme de 
Troja (première moitié du XII® siècle) se 
tient le « Yeune cavalier » provenant comme 
les hauts reliefs de la Porte des Mois de la 
Cathédrale de Ferrare, et certainement du 
même artiste. 


Les trésors italiens dans le cadre « non-archéologique » réalisé par M. André Chamson. 


\ntretien avec 
« La passion pour l'objet d’art est commandée par 
l'esprit de possession, de spéculation et de snobisme ». 


M. Nicolas Landau personnifie la « Curiosité » dans son sens artistique le plus achevé. 
Depuis 1915 (lorsqu'il débuta à New-York) il n’a cessé de côtoyer les collectionneurs, de 
visiter les musées et de compulser les ouvrages anciens. À ces contacts il a acquis des 
connaissances profondes non seulement sur des grandes époques de création artistique 
mais encore sur la psychologie des collectionneurs. Aujourd’hui le monde hétéroclite des 
objets de curiosité n’a plus de secret pour lui. Il a prêté son concours à de très nombreuses 
expositions dont l’aboutissement est son fameux « Cabinet de l’honnête homme », une des plus 


surprenantes réussites de l’exposition internationale de New-York en 1939. Les collectionneurs 
les plus passionnés savent qu’ils peuvent toujours trouver chez lui la pièce rare qu’ils 
 convoitent et y découvrir, par surcroît, le bibelot surprenant auquel ils n’avaient jamais pensé. 


Avez-vous dès vos débuts dans le commerce des antiquités cherché 
à vous spécialiser ? 

— J'ai toujours eu en moi le « virus » de l’objet de curiosité. 
Ma première boutique, à New-York, s'appelait « À Cluny » et 
tout le monde me connaissait sous le nom de Mr. Cluny; cependant 
j'ai commencé par une exposition du XVIII® siècle. Puis je me 
suis lié d'amitié avec Brummer, le grand marchand de haute 
époque et c’est alors que j'ai élargi mes recherches vers d’autres 


secteurs. 
Quelle époque vous a attiré plus spécialement ? 

— Il existe à toutes les époques des objets d’art et de 
curiosité qui m'intéressent et qui m'attirent. Pour moi, le métier 
d’antiquaire est une aventure beaucoup trop passionnante pour 
la limiter à une seule époque. 

Mais quel genre d’objet recherchiez-vous particulièrement ? 

— Comme je n'ai jamais disposé de fonds très importants, 
j'ai choisi des objets qui laissaient à mon imagination la possibilité 
de leur donner plus de valeur. Avec moins de romantisme, si 
vous voulez, j'achetais ce que tout le monde trouvait invendable. 


Comment définissez-vous l’objet invendable ? 

— Il faut le décrire extérieurement ; c’est un objet qui est 
en désaffection provisoire, mais dont on suppose, par préscience, 
qu’il sera convoité. 

Existe-t-il beaucoup d'objets invendables ? 

— En fait la roue tourne toujours et il suffit de savoir dans 
quel sens. Jules Strauss qui était un ami exquis, dont le goût 
a marqué toute sa génération et à qui Je dois une grande partie 
de ma formation, disait en parlant des antiquaires : « Tout est 


possible dans ce métier, il suffit d’avoir quarante ans devant soi ». : 


Ainsi, j’ai été un des premiers vers 1925 à acheter des tableaux 
en trompe-l’œil et des nègres Louis XIV. Je peux dire également 
que j'ai remis à la mode les objets de mathématique. 


Considérez-vous que vous vous êtes spécialisé dans les objets 
invendables ? PA 

— C’est ce que tout le monde s’ingénie à me dire. D'ailleurs, 
comme me le fait remarquer mon ami l’antiquaire Lucien 
Guiraud, la seule raison pour laquelle je puisse les vendre, c’est 
que je m’en suis fait une spécialité. 

Comment définissez-vous «le» collectionneur ? 

— Ma grande théorie est la subdivision des collectionneurs 
en deux grandes catégories : les horizontaux et les verticaux. Les 
« horizontaux » sont les bâtisseurs de série ; ils ont connu leur 
époque heureuse entre 1850 et 1910. Leur principe était de 
réunir des séries les plus complètes possibles d’émaux, de 
plaquettes, de poteries, de céramique italienne, de coutelleries, 
d'armes, etc... 


Pourquoi les appelez-vous « collectionneurs horizontaux »? 


— Par association d’idée ; je pense au collectionneur qui range 
tout dans des tiroirs, avec ce mouvement « horizontal » de les 


/ 


ouvrir et d’y mettre sans cesse des pièces nouvelles. Par oppo- 
sition, l’autre catégorie est celle des verticaux. 
Condamnez-vous la collection « horizontale »? 

— Pas sans circonstances atténuantes. Son gros mérite a été 
d’être didactique. Exactement, les collections didactiques étaient 
faites pour la délectation et, par surcroît, pour la propre édu- 
cation de leur propriétaire ; elles ont eu pour heureux résultats 


de susciter des ouvrages d’art remarquables. On en a la preuve 


en feuilletant des catalogues de collections comme Spitzer et 
tant d’autres, surtout Morgan. La plupart de ces immenses 
collections ont fini dispersées en Amérique. Morgan, en quelque 
sorte, ce fut le chant du cygne des collectionneurs de séries ; 
c'était un collectionneur de collections ; il avait acheté des séries 
complètes, montées par d’autres collectionneurs. 


Les collections de série tendent-elles à disparaître ? 


— Elles sont, et de loin, beaucoup moins nombreuses qu'avant. 
Elles disparaissent un peu par nécessité, un peu aussi par logique. 
Les séries ont joué leur rôle qui était de servir de bases à des 
études magistrales. Aujourd’hui, on n’a plus un tel besoin scienti- 
fique, les ouvrages d’art et les moyens d’information sont tels que 
leur rôle didactique n’a plus autant de raisons d’être. 


Les collections de séries ont-elles une chance de survivre? 

— Peut-être. Les classifications n’ont jamais rien de catégo- 
rique. David Weill, par exemple, et Henri d'Allemagne sur des 
plans très différents ont constitué de très belles séries. Mais, 
pour d'Allemagne, elles ont encore un caractère didactique ; ses 
livres sur les cartes à jouer et les armes orientales, pour ne citer 
que ces deux-là, en sont la preuve matérielle. Aujourd’hui, à 
part quelques grandes exceptions, le vendeur sommeille chez le 
collectionneur de série, car la valeur de chaque pièce s’y trouve 
toujours accrue. 

N'y a-t-il pas d’exceptions ? 

— Si la collection de série tend à disparaître, par contre un 
nouveau type est apparu : la collection professionnelle. Chaque 
métier peut avoir aujourd’hui sa collection ; ces archives profes- 
sionnelles sont assemblées en partie par amour, en partie pour 
impressionner le client. On peut citer par exemple le véritable 
musée de pharmacie du Docteur François Debat, les microscopes 
anciens de la collection Nachet, les coffres de Vuitton, les flacons 
à parfum et les pots à fards d'Houbigant. 


Les objets de collections deviennent-ils de plus en plus rares? 

— Oui, la raréfaction des objets de collections est évidente. 
L'Amérique, entre autres, a littéralement absorbé les grandes 
collections françaises. Avant 1914, certaines expositions de séries 
entières étaient présentées dans le but d’exciter des offres 
super-avantageuses ; cela réussissait presque toujours. 


Quelle est la conception moderne de la collection? 


— La nouvelle conception, c’est ce que j'appelle la collection 
« verticale ». Tout d’abord on éprouve un plus grand besoin 
d'exposer ce que l’on possède ; le goût de collectionner pour 
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M. Nicolas Landau 
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s 
ité du collectionneur a-t-elle changé? | 
Conserver une série, c’est marcher dans le sillon des ancêtres, 
un peu supprimer du plaisir à collectionner. Il y a aussi une 
in plus immodeste : le besoin de se montrer « universaliste ». 

en ne doit laisser paraître le collectionneur ignorant d’une 
orme ou d’une autre de l’art universel ; l'abondance des ouvrages 

umentaires, le grand nombre des expositions lui permettent 
_ de se parfaire en tout. Le collectionneur d’aujourd’hui n’est 
_ d’ailleurs pas toujours omniscient, mais facilement omnivore. 


_ Quel est le principe majeur du « collectionneur vertical »? 
— « Qui collectionne élimine ». Cette élimination est d’ailleurs 
4 _ provoquée par tout : les locaux exigus, la rareté des objets, leurs 


D prix très élevés. 

: _ Après trente années de commerce d’antiquités, à quel point 
4 d'élimination êtes-vous parvenu ? | 
4 — Je serais heureux d’aboutir à une exposition que je placerais 


4 sous le vocable du « Moderne à travers les Ages », pour montrer 
| la correspondance de notre actuelle conception du « modernisme », 
à ou soi-disant tel, avec certains aspects de l’art cueillis à divers 
»: L4 ze | » A ! : ? 1 » ? 

| échelons. C’est ici que la théorie d’Eugenio d’Ors sur l’alternance 
| des époques statiques et dynamiques nous est d’un grand 
secours : le baroque (ou maniérisme) ne se limite pas à une 
certaine époque ; il y a des « Régences » à toutes les époques. 


L'objet d’art n’a-t-il pas de nos jours acquis une signification nouvelle ? 


— On peut dire que l’objet suit le destin de la classe à laquelle 
| il semblait être destiné. Les exigences de la vie contemporaine 
permettent tout juste à la plupart des gens de conserver le strict 
minimum. La commode de 125.000 francs dépasse les moyens 
d’un ingénieur des cadres mais sans pour autant devenir un 
attrait pour le riche collectionneur. Cette distinction s’amplifie 
avec la richesse et, arrivé au sommet de la pyramide, on peut 
entendre cette phrase d’un puissant collectionneur américain : 
« The best is hardly good enough for me». Il résulte de cela 
une mise en déroute de l’objet moyen. 


Vous condamnez l’objet moyen ? 
— Non, le grand rôle de l’objet moyen est justement de 
servir d'étape et d’éliminatoire. 
Le collectionneur moderne est-1l en progrès sur son prédécesseur ? 
— Je crois que le fait d’avoir abandonné la série lui a donné 
l’idée d’investigations nouvelles. D’abord, sa collection se limite 


à une sorte de florilège. Ensuite ce fait transforme dans une 
certaine mesure le collectionneur en décorateur. Tel objet qui 


paraissait rebutant dans une série devient intéressant lorsqu’il- 


abandonne un voisinage qui l’écrasait. Par exemple : des nautiles 
montés de la Renaissance allemande autrefois figés dans les cadres 
rigides d’une collection d’orfèvrerie respirent de nos jours sur 
une commode Régence. Dans un champ visuel nouveau, il 
acquiert une signification, une importance nouvelle. 


Vers quels objets vont vos préférences ? 


— J'aimerais réunir des objets assez dépouillés, obéissant à un 
rythme géométrique. Plus intimement, j’ai la passion des objets 
de mathématiques et de mesure du temps auxquels j'ai consacré 
plusieurs expositions. 


Un objet doit-il toujours avoir une justification, une utilité ou un rôle 
précis ? 

— On finit toujours par trouver la signification de certains 
objets dont l’utilisation n’apparaît pas de façon évidente. Dans ce 
sens, l’objet de curiosité est passionnant pour un vrai chercheur. 
Mais à part cela, il existe des objets « gratuits », qui ne corres- 
pondent à rien d’utilitaire. Je pense particulièrement au prestigieux 
cabinet de Pierre Delbée. Un type d’objet gratuit serait par 
exemple un objet de tournage, une fantaisie à base de curiosité 
mathématique. Les collections de coquillages et de minéraux 
des grands cabinets d’amateur du XVIII® siècle, type Bonnier 
de la Mosson, correspondent un peu à ce goût des objets sans 
utilité première dont on peut aimer s’entourer. 


grandes difficultés à former des collections de séries, la À 


Quand on s’émerveille devant le stock grand 
pense-t-on que c’est en grande partie la somme de ses 
Les objets de curiosité sont-ils très rares? 


— Seligmann m'a confié un jour: « Rien n’abonde plus que 


la chose rare». Et en fait, c’est vrai: dès que la mode s'empare 
d’un objet son prix augmente et l’attrait de l'argent fait sortir ces 
objets de coins où ils demeuraient totalement inaperçus. Voyez 
Roger Imbert et les presse-papier de cristal. Le contraire est 
aussi vrai: dès qu’un objet passe de mode, il disparaît de 
la surface. Où sont les Palissy d’antan ? 


Votre politique d'achat suit-elle parfois la mode? 

— La pratique courante des antiquaires consiste à satisfaire la 
demande présente. Personnellement, j'ai pris le contre-pied de 
ce principe. Cela ne m’a pas enrichi. Mais en revanche, si je 
n'avais jamais le goût du jour, cela me flattait d’avoir celui du 
lendemain. 


Le commerce des objets de curiosité est-il plus difficile que celui des 
autres antiquités ? 

— Il est plus difficile, c’est évident, mais il est aussi plus 
passionnant. Et puis le prix influe moins sur la vente. On oublie 
le prix d’un bel objet quand on tire toutes les satisfactions de sa 
possession, alors que si l’objet est discutable, il n’existe plus que 
par le regret du prix payé. 

Êtes-vous très attaché aux objets que vous possédez ? 

— On m'a déjà posé cette question au début de la guerre et j'ai 
déjà répondu à l’époque : « Personne n’est capable de me ravir 
le seul objet auquel je tiens le plus au monde : l’objet que je ne 
possède pas encore». Un collectionneur qui cesse d’acheter est 
virtuellement déjà vendeur ; c’est une bonne indication que je 
donne à tous mes confrères. 


Quelle règle générale donneriez-vous aux acheteurs ? 


— Celle-ci : il ne faut acheter que ce que l’on serait prêt, 
le cas échéant, à sur-payer. C’est la règle d’or. 


Quelle vertu rend un objet vendable ? 

— C’est uniquement l’aspect qu’il a aux yeux de l'acheteur. 
En fait, un objet est un faisceau de points de vue multiples. La 
forme a son client, la matière a son dévôt, le décor a son amoureux, 
la couleur a son passionné, la destination son maniaque, l’époque 
son idolâtre. C’est pourquoi, à la longue, aucun objet n’est 
jamais invendable. On croit qu’une pièce est vendable lorsqu'une 
entente semble devoir s'établir facilement entre acheteur et 
vendeur. En fait, les « bonnes affaires » se font, d’un côté ou de 
l’autre, en fonction d’un malentendu. 


Tout l’art du marchand ne consiste-t-1l pas justement à éviter ces 
malentendus ? 


— ‘Très souvent, étant donné que le marchand ignore les 
raisons qui poussent l’acheteur, il se produit que l’acheteur achète 
autre chose que ce que le marchand lui vend. Ceci est vrai surtout 
pour les objets de curiosité qui sont les objets les plus complexes 
du point de vue des affinités. De toute façon la légende d’enri- 
chissement rapide est périmée pour le marchand. «Acheter 
cher et vendre bon marché, est la meilleure formule » répétait 
Alphonse de Rothschild. En fait l’objet d’art ne vaut réellement 
que le jour où on le réalise (Paul Fabre, la clairvoyance faite 
homme, dixit). Je vais plus loin: pour réussir il faut savoir 
se faire exploiter. Mais c’est tout un art ! 


Quelles leçons pouvez-vous tirer de votre propre expérience ? 

— Trente années de brocante ne m'ont appris qu’une seule 
chose : le rouge se vend. Les objets très brillants ont également 
un attrait supérieur ; ainsi le bronze doré prévaut aujourd’hui sur 
le bronze noir cher à la génération d’avant 1914. La passion 
pour l’objet d’art est commandée par trois leviers ancrés très 
profondément dans le cœur humain : le besoin de la possession, 
l'attrait de la spéculation et le goût du snobisme. C’est pourquoi 
on peut conclure : Bibelot pas mort ! 
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cms de l'Hôtel Drouot a connu un 
arrêt brusque vers le 10 juillet. Le fait est 
inhabituel, mais n’a cependant pas causé une 
énorme surprise aux observateurs, étant 
donnée la chute vertica'e des prix, que nous 
avons déjà signalée, et la disparition simul- 
tanée des clients. A présent, on peut donc 
jeter un coup d’æil rétrospectif sur la saison 
1951-52. Le grand événement a été la 
dispersion de la collection Gabriel Cognaca ; 
nous la retiendrons aujourd’hui juste pour 
sa meilleure part, la sélection des tableaux mo- 
dernes qui fut présentée à la galerie Charpentier 
le 14 mai: c’est là que les prix les plus reten- 
tissants ont été notés (depuis les 38 millions 
offerts pour le Cézanne jusqu'aux 3 millions 
du Dunoyer de Segonzac). Ces enchères 
prouvent une fois de plus la très forte 
position des tableaux modernes sur l’ensemble 
du marché artistique. Une fois de plus aussi, 
l’Impressionnisme et les « Trois grands » issus 
de ce mouvement, Cézanne, Van Gogh et 
Gauguin, ont affirmé leur suprématie sur le 
plan international. Parmi les objets de 
collection, les noms de Mutiaux et du 
Marquis de Ganay ont attiré au cours de 
deux ventes consacrées à la « Haute époque » 
les connaisseurs du monde entier; les prix 
offerts dans ce domaine laissent loin derrière 
eux ceux des années précédentes. Dans 
l’ameublement, deux pièces exceptionnelles 
(d'époque Régence) ont dépassé les 5 millions, 
cap qui n’avait encore jamais été franchi. 
Toutes ces ventes ont eu un caractère interna- 
tional : les surenchères confirment la raréfaction 
grandissante des objets de grande valeur. C’est 
particulièrement dans les ventes de tableaux 
modernes, de meubles du XVIIIe et d’estam- 
pes, que le commerce français a affirmé sa 
présence : malgré tout, environ les deux tiers 
de ces grandes ventes sont partis à l’étranger. 
Le principal acheteur étranger a été 
l'Amérique du Nord. Pour avoir une vue 
complète de la situation, il faut par ailleurs 
considérer le panorama complet des ventes, 
avec ses vacations quotidiennes : l’année 1952 
a homologué dans son ensemble la stabili- 
sation des prix, amorcée l’année dernière. 
Seuls les tableaux modernes ont connu une 
hausse presque générale de l’ordre de 20 à 
25 % (c’est sans doute le domaine où la 
spéculation a le plus de vie). Pour les autres 
catégories, le niveau des prix s’est maintenu 
très régulièrement, ignorant les fluctuations 
de l’or et l’expérience Pinay. En juillet le 
mouvement d’affaires s’est ralenti aussi chez 
les antiquaires; cependant, s’alarmer d’une 
mévente à cette époque serait injustifié. Le 
marché a donné cette année des preuves 
suffisantes de sa santé ; seul un déséquilibre 
financier général serait de nature à lui faire 
changer de route à la rentrée, dans deux mois. 


F.S. 


m La légende du fil d’or. Tel est le titre de 
l'exposition que prépare le « Centre interna- 
tional des Arts et du Costume » pour cet été 


au Palais Grassi à Venise. Ce sera l’histoire de 


la soie, depuis la Chine antique jusqu’à 
Byzance, en Italie, en France, et dans toute 
l'Europe. Evidemment une section de l’expo- 
sition sera consacrée à Léonard de Vinei. Et 
pour clôturer ses activités, le centre donnera, 
dans le théâtre de plein air du Palais Grassi, 
« La Chrysalide », ballet de Nyota Inyoka. 


E M. D. David Weill vient de mourir. 
C'était une des personnalités les plus en vue du 
monde des Arts. Né en 1871 à San-Francisco, de 
parents français, il forma une des collections 
les pius remarquables de tableaux, objets d’art 
et sculptures du XVIIIe et du XIXE® siècle. 
I1 puisa largement dans ses collections pour les 
dons qu’il fit au Louvre et à de nombreux 
musées français auxquels il apportait le con- 
cours de ses précieuses connaissances. Elu à 
l’Académie des Beaux-Arts en 1934, M. David 
Weill a doté la Bibliothèque Nationale de 
centaines de manuscrits abyssins ainsi que du 
fichier si riche de la bibliothèque du Congrès de 
Washington. Président du conseil artistique de 
la réunion des musées nationaux, vice-président 
de la Cité Universitaire, il n’est guère de société 
artistique importante à laquelle il ne se soit 
consacré. 


m La Société des Amis du Louvre a dressé 
le bilan de son activité pour l’année 1951 : 
6.301.000 francs d’objets d’art pour leur 
Musée. Le don le plus important a été un 
service à thé en vermeil exécuté par Biennais 
à l’occasion du mariage de Napoléon I£r avec 
Marie-Louise. Ce service facturé 40.000 francs 
en 1810, M. Puiforcat l’acquit à Londres en 
1919 à la vente du Duc d’Hamilton qui devait 
le tenir de Napoléon III. Les pièces avaient été 
réalisées pour compléter le service à café de 
Sèvres qui se trouve au Louvre ; elles ont été 
payées six millions. 


M Pierre Vérité a organisé une exposition 
de masques africains et océaniens chez le déco- 
rateur Leleu. Il veut prouver l’unité de la 
sculpture dans le temps et dans le monde : 
« C’est le premier jalon, dit-il, pour des expo- 
sitions futures d’art océanien, roman, préco- 
lombien destinées à mettre en évidence cet 
axiome : la sculpture est un calcul qui a des 


données éternelles à elle-même ». 


M Un amateur suisse ayant constaté que 
les collectionneurs s’honorent particulièrement 
de conserver des valeurs sûres, c’est-à-dire des 
tableaux de maîtres déjà passés dans l’histoire, 
comme Renoir, Bonnard et Dufy, vient de 
déclarer qu’il consacrerait désormais la somme 
annuelle qu’il destinait à l’acquisition d’une 
pièce capitale (deux millions) à l’achat de dix 
ou vingt toiles de jeunes artistes. « Non 
seulement, j’augmente le nombre de mes 
tableaux, dit-il, mais j’assure tout autant 
l'avenir de ma collection, car je ne peux pas 
me tromper de plus de 80 % ». M. Kaganovitch 
mettra à la disposition de cet amateur sa 
galerie et sa clairvoyance. Une exposition 
sanctionnera cette opération artistique d’une 
formule vraiment nouvelle. 


H M. Robert Lebel vient de publier un 
essai sur Léonard de Vinci. Après avoir étudié 
le comportement social du peintre, il analyse 
les œuvres où se distinguent « les signes avant- 


.coureurs d’un géométrisme non figuratif, d’un 


brassage surréaliste et aussi de l’aspiration vers 
le chaos moléculaire ». Avec photographies 
à l'appui. « La grande nouveauté, dit M. Robert 
Lebel, c’est d’avoir réuni les preuves de cet 
aspect de la peinture de Léonard ». 
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1825, dix ans après la mor 

facture Royale du Tapis Fe Ja 

(ainsi nommée parce qu’elle ; | 
dans les locaux d’une ancienne fabri 
savons) se trouvait à Chaillot à l'emplacement 
actuel du Musée d’Art Moderne. Le fameux 


tapis était formé de deux pièces de mêmes 
dessins et dimensions qui pourraient fort bien 


avoir été des panneaux muraux ; sur chaque 
côté, il y avait en effet des chutes de guir- 
landes. | 


H Les femmes-peintres, au cours de leur 


dernier salon, ont accueilli les artistes de 


l’« École en Rose ». C’est Anne-Marie Joly 
qui dirige ce groupe ; sa théorie : l'Art est. la 


flamme qui accompagne l’homme jusqu’à la 


fin de l’existence, avec son cortège toujours 
accru de plaisirs, de joies et d’enthousiasme. 
Ses cours ne sont ouverts que le mercredi et 
le jeudi ; on y apprend la gouache, le modelage 
et la céramique. Condition d’admission : avoir 
entre 5 et 10 ans. 


& Lionello Venturi, le grand historien d’art 
à qui l’on doit le catalogue complet des œuvres 
de Cézanne, prépare un supplément à cet 
important ouvrage. On affirme que, dans sa 
révision il reviendra sur certaines opinions de 
son premier volume. 


M Les Marionnettes triomphent au Musée 
des Arts et Traditions Populaires (Palais de 
Chaillot). C’est une enquête de M. Pierre 
Soulier qui a servi de base à cette exposition : 
pendant plus de dix ans, il a recensé des réper- 
toires, observé les jeux des marionnistes et les 
réactions de leur public. Au dernier moment, 


les célèbres marionnettes de la crèche de. 


Besançon ont été retrouvées chez les Dames 
de la Providence de cette ville ; elles étaient 
signalées comme perdues au Musée Inter- 
national de la Marionnette (Lyon). En leur 
honneur le vernissage a été arrosé de Beaujolais, 
le vin de Gnafron. 


_ 


Vous pourrez voir : 


pendant les mois 
d’'AOUT et SEPTEMBRE: 


AU MUSÉE de lORANGERIE, 


La Nature morte à travers les âges. 


A LA BIBLIOTHÈQUE NA- 
TIONALE, Forain et Victor . 
Hugo. 


AU MUSÉE DE SÈVRES, Les 
Porcelaines de Saxe. 


AU MUSÉE DE L'ILE DE 
FRANCE (Château de Sceaux), 
Les Trésors populaires des envi- 
rons de Paris. 


AU MUSÉE CERNUSCHI, 

= Documents sur l’art Boudhique, 
Chinois et Japonais du V® au 
VIII: siècle. 


A LA GALERIE R. G. MICHEL, 
Collection complète des affiches 
originales de Toulouse Lautrec. 


A LA GALERIE LOUISE 
LEIRIS, Quelques peintres des 
écoles cubiste et contemporaine. 


A LA GALERIE STIEBEL, 
Exposition de groupe et du peintre 
Kassiulis. 


VICTOR HUGO A LA NATIONALE 


N°’: n’avons pas fini de découvrir Hugo. 
+\ Chaque année des chercheurs patients 
et la fidélité d’une famille nous font parvenir 
de nouveaux documents qui nous permettent 
d’ajouter encore à la grandeur de cette œuvre 
jamais dépassée. Aujourd’hui la Bibliothèque 
Nationale nous présente les dessins de 


Victor Hugo, art dans lequel il excellait. 
Avec de l’encre, du café répandu, de la cendre 
de cigare, le poète traçait sur le papier les 
figures que sa riche imagination inventait 


Jacques Lipchitz (né en 1891) « Acrobate sur 


boule ». Bronze exposé à la Biennale de Venise. 


Jean-Baptiste-Camille Corot (1796-1875) « La 
Marietta » toile exposée actuellement à la Biennale 
de Venise parmi les œuvres du pavillon français. 


au hasard des taches et des associations 
d'idées. Si la série des dessins des Bords du 
Rhin est fort connue, des dessins inconnus 
ont été rassemblés. « Le Roi des Ancriniers » 
par exemple, un dessin conçu pour le roman 
des « Travailleurs de la Mer » ou ce « Goula- 
tromba » destiné à l'illustration de « Ruy 
Blas ». Victor Hugo se montre dans ses dessins 
exécutés à son bureau beaucoup plus précis, 
beaucoup plus graphique pourrait-on dire 
que dans ses dessins au café. L’iconographie 
de Hugo est une mine de renseignements, non 
seulement pour les chercheurs, mais pour les 
amateurs d’art qui peuvent suivre ici les 
méandres de l’imagination créatrice. 


MARIE LAURENCIN 


EUX expositions consacrées à Marie 
Laurencin occupent actuellement deux 
galeries. L’une chez André Weil nous montre 
les dessins de jeunesse de l’artiste, cette espèce 
de révélation que fut pour elle l’art moderne, 
ce message qu'Apollinaire lui transmit, que 
Picasso clarifia et que son génie propre étendit. 
L’autre exposition, à la Galerie Pétridès, est 
faite de toiles récentes où les harmonies bleues 
et roses qui lui sont propres s’exaltent finement 
dans une ronde féérique où des jeunes filles 
et des chiens se poursuivent. Portraitiste, 
Marie Laurencin fait la preuve que le visage 
humain est d’infinie ressource et qu’on ne 
saurait trop en faire un thème habituel pour 
exprimer la personnalité. 


DES TAPISSERIES SUR LE THÈME 
DE L'EAU 


’ASSOCIATION des peintres cartonniers 
a présenté à «La Demeure» un 
ensemble sur le thème de l’eau. Cette 
association groupe les meilleurs éléments 
actuels puisqu'on y trouve Idoux, qui, 
abstractivement, évoque la source ; Marcel 
Burtin fidèle encore aux bateaux ; Guigneberg 
dont le « Pêcheur d’Ostende » rappelle l’ima- 
gerie populaire; Wogensky plus sensible 
au rythme; Picard-Ledoux classique dans 
son « Dieu Marin », proche parent de la sirène 
de Lurçat ; Tourlière qui dans son « Mirage » 
adopte l'opposition dépouillée des grands 
plans très équilibrés ; Saint-Saens ; Dominguez 
avec seulement un projet de maquette. Ces 
peintres-cartonniers ont contribué au renou- 
vellement de la tapisserie et fait passer le 
véritable souffle de l’art moderne dans l’art 
décoratif, sans concession ni faiblesse. 


mêler à ce qu’il appelait le « carnaval | 
qui était la déambulation des peintres dans 
les Salons. Rentré très tôt dans sa Provence, 
Chabaud a maçonné son œuvre comme on 
construit des murs. Il y a un peu de la fougue 
de Rouault et de son amertume dans cette 
palette qui transcende la vie en traits fulgu- 
rants et âpres. Le Cercle Volney qui l’abrite 
n'avait jamais vu une œuvre aussi drue sur 


ses murs, ’ 


Gauguin (1848-1903) « Portrait du peintre » dessin 
inédit exposé à la Galerie Quatre Chemins Editard. 


Fragonard (1739-1806) « Le pont rustique » toile 
qui figurait à l’exposition du Pavillon de Marsan en 
1921 et se trouve actuellement à la Galerie Pardo. 
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Georges Rouault (né en 1871) « Le suaire » de la 
rétrospective organisée par le Musée d’Art Moderne. 


Ci-dessous Zao-Wou-Ki « Maisons », paysage 
sur bois, collection P. Loeb ; exposé à la Galerie Pierre. 


Jean Lurçat (né en 1892) 
« L'Homme et son ombre ». 
Toile ancienne, actuellement 
exposée à la Galerie Rive-Gauche. 


À gauche : Marie Laurencin 
« Les Cydalises » œuvre récente 
exposée à la Galerie P. Pétridès. 


Daniel Seghers (flamand, |590- 
1661) « Fleurs » signé et daté 
de 1647 ; exposé à la Galerie 
Lucien Blanc, à Aix-en-Provence. 


ROUAULT 


Pre les quatre-vingts ans du grand peintre, 
le Musée d'Art Moderne a offert ses 
salles à l'exposition rétrospective la plus 
complète qui soit. Georges Rouault, conser- 
vateur du Musée Gustave Moreau à la mort 
de son maître, est l’un des peintres les moins 
discutés de notre temps et le grand homme 
de la catholicité. Élève de Gustave Moreau 
aux Beaux-Arts en même temps que ses 
camarades Matisse et Marquet, il fut d’abord 
un peintre classique. À son amitié pour Léon 
Bloy et J. K. Huysmans, il dut de s’échapper 
des normes de cette peinture pour atteindre 
à un art d’anathèmes, de vociférations et de 
grandeur sauvage. Si les thèmes du début 
furent des prostituées, des scènes de tribunaux 
à la manière de Forain et de Daumier, Rouault 
ayant jugé en solitaire la condition humaine, 
en arriva vite aux thèmes mystiques vers 
lesquels l’inclinait sa religiosité. De l’homme 
de la rue, humble et souffreteux, il fit l’apôtre 
aux mains de lumière. Du meilleur il fit le 
Christ. Grâce à son contrat avec Vollard qui 
l'avait découvert, compris et aimé, Rouault 
à l’abri des besoins matériels put se livrer à 
ses recherches plastiques. De son métier de 
verrier, il semble qu’il ait gardé toute sa vie 
la nostalgie, cernant de noir ses figures comme 
on encadre de plomb sombre l'éclat d’un 
vitrail. Avec très peu de couleurs, des bruns, 
des rouges profonds, des noirs, des bleus 
violents et sourds, Rouault éclipse la lumière 
réelle pour lui substituer une lumière que 
l’on dirait née de l’âme. Croyant sincère, 
comme l'était Bernanos l'écrivain, de qui 
il se rapproche par le ton et le style, Rouault 
a passé 50 ans de sa vie à graver cette œuvre 
énorme, le « Miserere », et qui est sans doute 
la somme de la gravure moderne, par son 
importance et la rigueur de ses procédés. 
Des toiles classiques du début aux visages 
embués de rêve, d’angoisse et aussi de paix 
intérieure de la fin, Georges Rouault donne 
une leçon de simplicité, de technique et de 
grandeur qui en a fait le doyen le plus jeune 
de notre art d’aujourd’hui, en même temps 
que le plus classique des grands maîtres 
de la tradition. 


SERGIO DE CASTRO 


NE des révélations de ces derniers mois 
aura sans doute été le peintre sud- 
américain Sergio de Castro venu à Paris comme 
boursier. Sergio de Castro, dans une palette 
que Braque ne désavouerait pas, exprime de 
façon cubiste le sens secret des natures mortes, 
des paysages et du visage humain. Il y a en 
Jui une primitivité toute espagnole combattue 
par une tendresse qui se nourrit aux meilleurs 
accents de l’Italie renaissante. Cet art pourrait 
paraître barbare s’il n’était si magnifiquement 
dosé dans le dessin et la composition. Il 
confine parfois à un intimisme pour lequel 
on ne saurait trouver de comparaison. Sergio 
de Castro peintre a peut-être dépassé et trahi 
Sergio de Castro musicien. 


LUC-MARIE BAYLE 


O" doit à Luc-Marie Bayle, capitaine de 
corvette, de nombreuses activités dont 
celle de peintre de la marine attaché au minis- 
tère et membre de l’expédition en Terre Adélie 
du « Commandant-Charcot ». Sur le plan 
professionnel, c’est lui qui a sorti le Salon de 
la Marine du marasme où le fonctionnarisme 
l’entraînait. Aujourd’hui, il nous montre des 
paysages de Paris, de Bretagne, d'Afrique et 
bien entendu de la Terre Adélie. Ce sont des 
notations de voyages, des dessins à la plume, 
des lavis, mais le caractère est beaucoup plus 
poussé qu’habituellement et il s’en dégage 
l’expression d’un peintre authentique qui jure 
un peu comme un marin dans l’ensemble 
extrêmement raffiné du décorateur Grellou, 
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LUCIEN MALVAUX 


’UN des plus jeunes directeurs des Écoles 
des Beaux-Arts de France, celle de 
Bourges, Lucien Malvaux, vient de donner 
une exposition à la Galerie Saint-Placide, 
exposition dans laquelle il montre comment 
allier les théories modernes de la couleur, la 
fougue expressive et la clarté du discours 
français. En effet, au lieu de se perdre dans les 
méandres de la non-figuration, il conserve à 
l'apparence extérieure des choses le dessin le 
plus solide. La couleur est subtile, presque 
tendre, et l'harmonie qui en résulte réhabilite 
la grande palette des maîtres du XVIII 
continuée par Corot. 


PAUL ELSAS 


NE certaine affinité d’esprit avec Chagall 
fait de Paul Elsas, qui expose à la 
Galerie « Artistes et Artisans », un peintre 
expressionniste que sa nationalité allemande 
guidait sans doute vers cette voie. On pourrait 
peut-être reprocher le manque de resserrement 
de la composition, mais l’ensemble est sauvé 
par la couleur assez acide et la pâte très 
travaillée. 


HANS RICHTER 


ANS RICHTER est sans doute l’un des 
peintres d’avant-garde les plus curieux. 
Cinéaste, on lui doit un film sur les rêves qui a 
fait école dans l’avant-garde des ciné-elubs. 
Peintre, il s'oriente vers une abstraction 
géométrique que corrige la musicalité de l’archi- 
tecture. Cependant si l’ensemble décèle une 
harmonie de la couleur indéniable, la séche- 
resse du procédé nous fait bouder cet art 
rigide et grave. 


FABRIZIO CLERICI 


Le surréalisme a porté ses fruits en Italie 
et ce jeune architecte en tire des effets 
assez extraordinaires, telle cette grande vue 
de Venise imaginée sans eau, les pilotis sou- 
tenant dans les airs les palais et les églises. 
Tout l’arsenal des statues, des masques, des 
ombres a été réuni dans ses tableaux qu’une 
composition extrêmement habile sauve du 
banal et du conventionnel. L’exposition de 
Clerici à la Galerie des Saussaies a, dit-on, 
enchanté Breton, ce à quoi d’ailleurs on 
s'attendait assez. 


Ci-dessus : Simon-Auguste (contemporain). « L'enfant aux oranges » toile, 
100 cm. X 66 cm., ayant figuré à l’exposition de ce peintre à la Galerie Allard. 


À gauche : Maximilien Luce (1858-1941). «La Seine aux Grésillons », toile datée 
de 1894,exposée à la Galerie Marseille. Luce expose aussi à la Biennale de Venise. 


Louis Legrand (1863-1951)« Danseuses à 11 barre ». Cette œuvre fait partie d’ur.e série d’eaux- 
fortes et gravures sur la danse, exposées à la Galerie Gilberte Cournaud, spécialiste de la danse. 


Henri Lebasque (1865-1937) « Nu couché sur fond rayé », daté 1928, collection R. Manaut 
Cette toile figurait à la rétrospective Lebasque organisée dernièrement par le Musée Galliera. 
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Cavaliers et calèches au bois. Cette aquarelle de la collection Van Gelder, 25 cm. X 37, a fait 480.000 francs en mars 1950. 


Elle résume fout ce que l’on aftend de Constantin Guys crinolines, cavaliers, équipages et vie parisienne. 


CONSTANTIN GUYS 


D'un reporter on attend des documents et l’on finit 
par oublier qu’il peut aussi avoir du talent: il n'y 
a pas vingt ans que celui de Guys est enfin reconnu. 


GS Guys fut reporter, dessinateur et chassa 
l’actualité comme le font aujourd’hui les reporters photo- 
graphes. L’actualité passée, son nom tomba dans l’oubli et 
cela d’autant plus que la désaffection entoura l’époque dont il 
fut le témoin : le second Empire. Cette désaffection ne pouvait 
durer toujours et, pour Guys, il avait des répondants qui 
suffisaient à le protéger de l’oubli. On n’enterre pas sans 
cérémonies un homme qui jouit de l’estime de Baudelaire, de 
Delacroix, de Manet, des Goncourt, puis de Claude Roger- 
Marx. L’on revint donc à Guys et l’on s’aperçut qu'il était 
plus qu’un témoin : un dessinateur doué, une personnalité 
intéressante. En juin 1942 la vente Dorville réunissait à Nice 
quatre-vingt quinze de ses aquarelles et dessins. C’était la 
première fois qu’un important ensemble affrontait le feu des 
enchères. Quelques collectionneurs avertis, peu nombreux 
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d’ailleurs, attendaient avec curiosité le résultat de la vente ; 
il fut décisif puisque le total dépassa trois millions. Guys avait 
repris sa place ; sa carrière posthume commençait. 

L'œuvre est à première vue peu variée. On ne connaît avec 
certitude aucune toile de Guys peinte à l’huile, mais seulement 
des aquarelles, des lavis et des dessins, ce qui a longtemps 
contribué à le faire tenir pour un artiste mineur. Son inspiration 
tourne autour des scènes parisiennes, équipages, femmes et 
filles, des scènes de la vie militaire et des souvenirs de voyage 
dans les pays d’Orient. Le tout est jeté sur le papier plutôt que 
pensé, inachevé en apparence. Pour comprendre cette œuvre 
il est bon de connaître l’homme car elle en est l’exact 
prolongement. 

Baudelaire le premier discerna l’adéquation profonde de 
l’homme et de l’œuvre, Baudelaire ce maître de la critique 


d’art qui savait dépasser les discussions purement formelles 
pour atteindre dans une œuvre d’art sa valeur d’expression. Ce 
qui lui plaisait en Guys, c'était sa « modernité » qui le distinguait 
des « brutes spécialisées » enfermées dans leur atelier. Guys 
lui-même n’aimait pas être appelé artiste. IL n’ambitionnait 
aucun rang dans la hiérarchie des Beaux-Arts, ne signait presque 
rien, interdisait à Baudelaire de le mentionner autrement que 
par ses initiales et se brouilla avec Thackeray parce que le 
romancier anglais avait eu le malheur de le présenter en termes 
flatteurs à ses lecteurs londoniens. Guys n'avait rien à faire 
avec les querelles d’écoles. Il s’intéressait au monde, uniquement 
même à celui des hommes, le monde social et politique ; il 
souhaitait d’être partout où il se passait quelque chose, où se 
trouvait de la vie. Ses talents de dessinateur l’y aidèrent et son 
œuvre est aujourd’hui indispensable à qui veut connaître son 
époque. 

On comprend mieux ainsi le caractère inachevé de la 
production de Guys. Il n’était pas homme à s’astreindre au 
long polissage d’un chef-d'œuvre et peut-être ne l’aurait-il pas 
su. Pour un œil en éveil il y a toujours quelque part une scène, 
un type à croquer ; aussi les dessins se succèdaient à cadence 
accélérée, Guys en avait des quantités dans ses cartons. Son 
ami Nadar lui ayant demandé quelque chose de lui, il lui en 
envoie deux ou trois cents. La même quantité sera acquise par 
le Conservateur du Musée Carnavalet pour 200 francs un jour 
de 1880 où, sur la fin de sa vie, Guys avait besoin d’argent. Il 
fut longtemps correspondant du journal anglais l’« Illustrated 
London News ». Chaque soir pendant la guerre de Crimée, il 
envoyait plus de dix croquis. Ceux-ci étaient interprétés à 
Londres et l’original déchiré. Guys ne se formalisait de rien. 
Nous le voyons seulement dans une lettre au directeur du 
journal le conjurer de respecter les détails des uniformes ; 
« mais, ajoute-t-il, si vous désirez que la scène se passe en hiver, 
mettez de la neige, cela n’a aucune importance ». 


De la vie vagabonde de Guys, nous ne connaissons à peu 
près que ce qui transpire dans son œuvre. Les témoignages de 
ses amis sont précieux mais rares. « Il voyage » disait-on de lui, 
et c'était une définition. Il dut ses premiers voyages à la carrière 
de son père, fonctionnaire de l’Empire qui se trouvait en 
Hollande au moment de sa naissance en 1802. On ne connaît 
pas les pérégrinations successives de ce Commissaire de la 
Marine, mais, en accord avec les méthodes de l’administration 
napoléonnienne, on imagine qu’elles furent nombreuses. De 
Constantin Guys lui-même, la première trace connue le montre 
en Grèce aux côtés de Lord Byron. Il fallait bien qu’il parut 
dans une si grande entreprise. Ensuite il s’engage dans l’armée, 
dans la cavalerie. Il y acquerra une parfaite connaissance anato- 
mique des chevaux mais aussi le dégoût de la vie de garnison 
sous la Restauration. Il aimait l’uniforme, le clinquant de la 
vie militaire, mais s’aperçut vite qu’on peut en jouir sans en 
connaître les inconvénients en assistant comme simple spectateur 
aux revues et même aux batailles. On le trouve à des points 
exposés des batailles de Crimée. Sa vie vagabonde l’amena 
ensuite en Orient, en Angleterre, en Italie, en Espagne, en 
Allemagne, sans qu’il nous soit aucunement possible de rétablir 
ses itinéraires. Plus tard il se fixera à Paris, fréquentant les cafés 
à la mode, suivant le monde et le demi-monde à Biarritz ou à 
Baden-Baden. La chute du second Empire, c’est aussi un peu 
sa chute à lui. Il disparaît peu à peu dans l’oubli total en 
côtoyant la misère ; sa retraite, ce sont les quartiers populaires, 
les filles et les maisons. En 1885, un accident le fait admettre 
dans une clinique où il restera jusqu’à sa mort en 1892, à 
quatre-vingt-dix ans. 


L'œuvre de Guys fut considérable, car il accumula les 
documents depuis le premier croquis connu de lui, qui se 
situe en 1838, jusqu’à l’âge le plus avancé. Etant donnée sa 
façon de travailler, beaucoup de pièces en ont été perdues. Très 
peu sont signées et seulement de ses initiâles. Dans ce qui 
reste, la qualité est inégale ; il y a beaucoup de croquis d’essai 
sans grande valeur. L’ensemble se divise en quelques catégories, 
déjà définies par Baudelaire, qui reflètent ses divers pôles 


Ci-dessus : Le baiser, de la collection Jacques Dubourg et ci-dessous: Un couple 
de 1860, du Musée du Louvre. Guys a, dans une série de lavis à l’encre de chine, 
illustré la bourgeoisie du second Empire avec toute la verve qui lui convenait. 


Ci-dessus : Deux femmes à la table, ci-dessous, Carmen, lavis de 
sépia récemment exposés à la Galerie Bernheim-Jeune. Croquis que 
Guys fit probablement en Espagne, où il était correspondant d’un journal. 


d'attraction et qui ont toutes pour facteur commun le 
mouvement. 

Chevaux et voitures : ce sont les types de la bonne société 
qu'il croise au Bois de Boulogne, les caväliers en haut-de-forme 
et redingote, les calèches élégantes. Avec autant d’élégance, il 
a plus de vérité et de vie que son contemporain qui l’éclipsa 
longtemps, Alfred Dedreux. Ses chevaux sont racés, car il y a 
toujours eu chez lui un côté anglais dans le goût ; la mode du 
temps se trahit seulement par une élégance parfois encore 
exagérée dont on lui a tenu rigueur. 

Femmes et filles : ce sont d’abord la comtesse de Castiglione, 
Hortense Schneider, tout ce qui compta dans la vie parisienne. 
On lui a reproché le manque de caractère de ses visages de 
femmes et c’est vrai qu’elles ont un type interchangeable. A 
côté des lionnes, il y a aussi les lorettes, puis sur la fin les 
pensionnaires des maisons-closes. Ce qu'il faut chercher chez 
lui, c’est moins une femme, une personnalité, que la femme de 
son époque. À nos yeux lointains, les personnalités s’estompent ; 
il reste seulement « la » mondaine, « la » lorette et quelques 
autres : chacune vécut trente ou quarante ans sous les yeux de 
Guys, changea de coiffure, agrandit sa crinoline, fréquenta le 
bal Mabille ou le café des Anglais. Guys le nota et chaque type 
grâce à lui revit pour nous. 

La vie militaire l’intéressa toujours. Les défilés, les revues 
sont une source inépuisable d’études où passent l'Empereur 
et les généraux devant le front des troupes anonymes. Pour lui 
comme pour toute une génération, la guerre de Crimée fut la 
grande aventure. Il est devant Sébastopol, à Balaklava, à 
Inkermann ; il y est, c’est-à-dire que nous en avons des dessins 
qui sentent l’odeur de la bataille, de la charge des escadrons, 
de la mêlée autour des canons. Nous avons aussi des dessins 
qui montrent un Guys différent, non plus seulement amoureux 
de la poudre et du fracas, mais humain et bon. Ce sont des 
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scènes d’ambulances où affluent les blessés, des scènes de 
popotes où s’étale la misère des soldats. 

Guys enfin dessina pendant ses nombreux voyages, surtout 
dans les pays colorés qui entourent la Méditerranée. A certains 
traits l’on reconnaît ici une Espagnole et là un Italien. Bien 
souvent il s’agit d’une quelconque rue d’Orient, tortueuse et 
grouillante du mélange des races, sans que l’on puisse en 
déterminer le pays d’origine. Comme pour les femmes, Guys 
n’a pas fait un portrait, mais défini un monde. 

La technique de Guys a peu évolué. Son crayon hésitant 
fixe d’abord quelques grandes masses. De larges teintes plates 
de lavis ou d’aquarelles viennent les préciser. Puis il cerne 
les contours majeurs à l’encre de Chine et termine en chargeant 
les ombres et accentuant les lumières. L’œuvre sort ainsi peu 
à peu du papier. Selon le degré où elle est poussée, c’est un 
dessin, un lavis d’encre de Chine ou de sépia, ou bien une 
aquarelle. À peine son évolution se marque-t-elle par une 
simplification progressive. En examinant la couleur aussi on 
trouve un progrès vers la discrétion qui peut aider à dater les 
œuvres. Au début elle est vive, acide (parfois trop) avec une 
préférence pour le citron, le rose framboise, le bleu de nuit. 
Ce que la vivacité pouvait avoir d’exagéré s’atténuera avec le 
temps. 

C’est à la fois le reporter et l’artiste qui est apprécié 
aujourd’hui. Le premier fut le meilleur d’une époque et peut-être 
aussi le plus complet. Le second est plein de qualités, simple, 
lumineux, vivant. Ce sont les équipages et les crinolines qui 
sont les plus recherchés, mais toute la production de Guys est 
demandée. Pour dix mille francs on a un minuscule croquis. 
Le moindre lavis vaut 60 ou 80.000 francs. Selon leur originalité, 
leur achèvement, leur taille, les aquarelles font 100, 200, ou 
600.000 francs. Baudelaire l’avait prévu : les œuvres de Guys 
sont devenues « des archives de la vie civilisée ». FIN. 


En haut : Au bal, plume et sépia, vendu en Mai dernier à l’hôtel Drouot: 317.500 
francs. Au centre Les ministres du Sultan, dessin rehaussé de lavis, du Musée 
Carnavalet. Ci-dessous : Napoléon III défilant, aquarelle de la collection 
Jacques Dubourg. Trois aspects du métier de reporter à la fin du XIXe siècle. 


Cours des tableaux anciens 


PT 


Hendrick Avercamp (holl. 1585-1663) — « Paysage 
d'hiver », peinture sur bois 35 X 46 cm., vendue 
636.000 francs à la Salle des Domaines le 19 juin 1952. 
Avercamp est un spécialiste des scènes animées à 
nombreux personnages. L'année dernière une scène de 
« Pêche au filet », petit panneau de 14 X 21 cm. 
avait été poussé à 1.500.000 à l'Hôtel Drouot (1). 


Lucas van Uden (flamand, 1595-1672) — « L’étang » 


dans la prairie », toile datée 1 649, payée 273.000 francs 
à l'Hôtel Drouot le 20 juin 1952. Ses grandes dimensions, 
88 X 134 cm., ne nuisent pas au calme de la compo- 
sition, rendue plus agréable encore par la pièce d’eau (2). 


Antonio Canaletto (italien, 1697-1768 ; attribué à) — 
« L'église de Saint-Gérémie et le pont de Cannaregio » 
toile 32X 50, ayant appartenu à M. Gabriel Cognacq, 
qui la regardait comme une œuvre originale, et vendue 
785.000 francs à l'Hôtel Drouot le 11 juin. Comme 
pour Guardi (voir notre numéro du 15 juillet), il existe 
de nombreux tableaux qui sont présentés comme attri- 
bués à Canaletto, ou provenant d’un de ses élèves (3). 
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Louis-Léopold Boilly (1761-1845) — 
« Portrait de Rosalie Pierrette Le Fo- 
restier », petite toile de 22 X 15cm. 1/2, 
vendue 31.500 francs à l'Hôtel Drouot 
le 6 juin. Au cours d’une autre vente, un 
portrait de femme par Boilly, de même 


importance, s’est payé 51.000 francs (4). 


Æe 


Louise Elisabeth Vigée-Lebrun (1755-1842) 
— « Portrait de l'artiste » ayant appartenu à 
Gabriel Cognacq et vendu 1.310.000 francs 
le 11 juin lors de la succession de l’ancien 
directeur de la « Samaritaine ». 59 X 49 cm. (5). 


Les prix de ventes sp sont les prix 
d'achat réels, tous frais vente compris. 


Dunoyer de Ségonzac (né en 1884). « L'arbre devant l’église », aquarelle 
mesurant 62 X 47,5 cm. : 375.500 francs, le 25 juin, à l'Hôtel Drouot. Une 
aquarelle de même importance, mais d’un sujet sacré : « Le Pont des Arts, 
à Paris », s'était vendue 551.000 francs, deux mois auparavant, à la Galerie 
Charpentier; la différence de sujet explique celle des prix. Un simple dessin à la 
plume de 31 x 48 cm., « Vue de Paris » s’est vendu récemment 75.200 francs; 


Eugène Boudin (1825-1898). « Petit Canal à Quillebœuf », toile datée 1893, 
de 40 X 55 cm., vendue 527.000 francs, le 28 mai 1952. Après les plages et les 
ports de mer, les paysages normands sont ceux qui ont permis le mieux à Boudin 
d'étudier ces ciels qui le classent parmi les précurseurs de l’impressionnisme (7). 


Paul Guigou (1834-1871). « Les bords de l’Aiguebron, à Lourmarin », peinture 
sur bois, 40 X 25 cm., vendue 248.500 francs à Marseille, le 24 mai, au cours 
d'une vente de tableaux de l’école provençale, dont Guigou et Monticelli sont 
les deux chefs. Après Guigou, se classent les peintres J.-B. Olive (26 à 60.000), 
René Sayssaud (1 5 à 45.000) et Émile Loubon (40-45.000) de la même école (8). 
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et des tableaux modernes 


Roger de la Fresnaye (1883-1925). « Paysage au soleil couchant », 
toile 58 X 80 cm., ayant figuré à la grande rétrospective de La Fresnaye, 
organisée l’année dernière au Musée d'Art Moderne, et vendue 1.025.000fr. 
à l'Hôtel Drouot, le 28 mai dernier. Les meilleures œuvres de cet artiste, 
paysages, fleurs ou personnages valent aujourd’hui autour d’un million (5). 


Armand Guillaumin (1841-1927). « L'Écluse de Genetin à Crozant, 
gelée blanche », toile 60 X 73 : 218.200 francs à Paris, le 28 mai. On 
distingue plusieurs périodes dans l’œuvre de Guillaumin; celle de la Creuze 
est une des plus belles. Peintre en marge de l’impressionnisme, Guillaumin 
n’a pas suivi la courbe de hausse de tous lesautres peintres de cette école ( | 0). 


v 


LES MEUBLES 


DE SALLE A MANGER LOUIS XVI 


Pour installer une salle à manger du XVIII 


siècle, on a recours à l’époque Louis XVI 


ke diverses pièces d’une demeure 
ont vu leur rôle s’établir peu à peu sous 
Louis XVI et n’ont depuis subi presque 
aucune modification. C’est alors qu’une 
pièce spéciale fut consacrée aux repas. 
Aussi un appartement meublé aujour- 
d’hui dans le goût du xvi® peut-il 
comporter une salle à manger, autant 
que possible Louis XVI, car on ne 
trouve pas avant cette époque de meubles 
appropriés. Les repas étaient pris 


qui a mis à la mode cette pièce nouvelle. 


autrefois dans les salles et dans les 
chambres où l’on dressait une table à 
tréteaux recouverte d’étoffe. Le repas 
restait privé et intime et l’on n’y conviait 
point ses amis ; témoin le roi qui prenait 
ses repas dans son antichambre ou dans 
un cabinet; les nobles dans leur chambre 
à coucher et les bourgeois simplement 
dans la cuisine. L’époque Louis XVI 
consacrant une pièce aux repas crée 
simultanément une série de meubles que 
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l’on retrouve dans nos salles à manger, 
rendues plus accueillantes encore par 
l’addition de quelques meubles de salon 
très décoratifs. 

L’inventaire de la Princesse de Lam- 
balle, fait à Versailles en 1785, nous décrit 
fidèlement ce que comprenait une salle 
à manger Louis XVI, moins la table qui 
doit être ici sous-entendue, peut-être 
parce que l’on n’attachait pas encore 
beaucoup d’importance à ce meuble 
utilitaire : vingt chaises couvertes de 
panne cramoisie, cloutées d’or ; bois à 
moulures peintes en jaune. Une commode 
Régence en bois de placage et dessus en 
marbre contre le mur. Un lustre de 
cristal au plafond, une paire de bras à 
trois branches, appliques rocailles sup- 
portant des bougies et placées de chaque 
côté de la cheminée qui comportait grille, 
pelle, pincettes, et tenailles. Un paravent 
en velours cramoisi gauffré. La déco- 
ration était aussi luxueuse que celle d’un 
salon. Les boiseries étaient de couleurs 
tendres, décorées en trompe-l’œil dans le 
goût de l’antique. 

Les chaises sont actuellement les 
meubles les moins difficiles à trouver. 
Si elles datent du début de l’époque 
Louis XVI, elles sont généralement en 
bois laqué ou doré, et en bois naturel. Le 
siège est garni richement de tapisserie, 
de velours, de soierie ou de cuir. Les 
dossiers caractéristiques sont de forme 
plate, carrée ou à écusson ; en cabriolet, 


Le buffet-desserte comprend des petites tablettes 
en demi-lune. On voit ici un meuble en acajou 
moucheté et bronzes dorés, conservé au musée 
Nissim de Camondo. Le panneau central est 
orné d’un médaillon en biscuit de Sèvres 
sur fond bleu à l’imitation du Wedgwood. 
C'est un meuble relativement étroit : | m. 35. 


an 


dr 


PRE 
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à chapeau (mode lancée par Marie 
Leczinska) ou à médaillon. Le Louis XVI 
plus tardif emploie pour ses chaises le 
même bois laqué ou doré et l’acajou. Les 
sièges sont en cuir, ou cannés « foncés 
de cannes », suivant l’expression de 
l’époque. Le dossier offre toujours 
autant de variétés ; il est ajouré, en lyre, 
en gerbe ou en corbeille. Il est aussi à 
colonnes cannelées, ou en fer à cheval, 
et même à la Montgolfière. Le prix de ces 
chaises varie actuellement suivant leur 
qualité. Nous leur avons consacré un 
article dans notre numéro de février 
dernier. 

La table apparaît dès 1750 et se répand 
largement vers 1775. Dans un appar- 
tement ancien, un motif de parquet ou 
de dallage marquait précisément son 
emplacement au centre de la salle à 
manger. Toujours en acajou et de forme 
ronde ou ovale, la table était dite à 
l’époque « à l’anglaise » puisque c’est 
d'Angleterre qu’est en effet venue 
la mode. Les pieds des tables de 
qualité sont cannelés à « asperges », 
petits motifs décoratifs insérés dans la 
partie inférieure des cannelures, elles- 
mêmes empruntées à l’antique. Plus 
tardifs sont les pieds ronds et pleins. La 
table comporte souvent deux abattants 
qui permettent de la ranger aisément 
contre un mur, car on n’était sans doute 
pas encore habitué à garder une table 
« dressée » tout le jour. 


La table en acajou est d'influence anglaise, 
Ici le plateau est posé sur une large ceinture 
à filet de cuivre (collection Jansen). D'autres 
modèles de tables peuvent comporter des abattants 
et des rallonges plus ou moins nombreuses, 
permettant de disposer de 4 à 24 couverts. 


do. Lo 
elle est estampillée Adam 
Weisweiler : le  croisillon 
d’entre-jambes supporte un 
vase en bronze vert ; les pieds 
sont à cannelures d’étain et le 
dessus supporte un marbre 
vert antique, car on pouvait 
pour ces petites fables se 
permettre toutes les fantaisies. 


cm, 


Les rafraîchissoirs montés 
sur roulettes sont faciles à 
déplacer autour de la table - 
pour la commodité du maître 
de maison. Celui-ci en acajou 
(Musée Nissim de Camondo) 
contient deux seaux en cuivre 
argenté et deux compartiments; 
le dessus est en marbre blanc, 
les roulettes et poignées sont 
en bronze doré. Les rafrai- 
chissoirs sont parfois de forme 
ronde. Très proches sont les 
jardinières ovales dont nous 
avons présenté dans notre 
précédent numéro un modèle 
qui s’est vendu 188.000 francs. 


Le système des rallonges est dû au 
sieur Loriot, ébéniste français. Il per- 
fectionna ce procédé et le baptisa 
« trétaux-coulisses », tant on a de mal à 
l’époque à se dégager de l’idée de 
tréteaux. Un article du « Mercure », de 
février 1778, parle de la table de 24 
couverts inventée, en 1764, par Loriot 
et qui se déployait par gradation depuis 
quatre couverts en augmentant succes- 
sivement de 4 en 4. Le Louvre exposa 
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aussi en 1768 devant une foule nom- 
breuse, venue chaque jour de tous les 
coins de Paris, une table volante de 
Loriot qui sortait du parquet toute servie 
et accompagnée de quatre tables 
servantes. Cette invention utilisée dans 
la salle à manger du Petit Trianon et 
reproduite pour des particuliers per- 
mettait de se passer de domestiques, et 
donnait ainsi toute l’intimité voulue à 
ces petits soupers à quatre. La table en 


acajou, qui a encore toute la modestie de 
la table à tréteaux, ne comportant 
aucune décoration, était généralement 
recouverte d’un tapis de velours, de 
soierie ou d’une tapisserie tombant 
jusqu’à terre. Relativement facile à 
trouver la table en acajou Louis XVI se 
vend entre 60.000 et 250.000 francs. 

Les tables servantes de Loriot, direc- 
tement inspirées par les « silent waitors » 
anglais étaient destinées elles aussi à 
remplacer les domestiques. C’étaient de 
petits guéridons en acajou, à plusieurs 
plateaux superposés. Pendant les soupers 


Les chaises en cuir sont les plus luxueuses pour 
les salles à manger. Le modèle de Jansen, à gauche, 
a des pieds dits à console et un dossier en fer 
à cheval. Les différentes sortes de dossiers, de 


sièges et de pieds font la variété et l’agrément de 


ce meuble utilitaire, relativement facile à trouver. 


intimes, les convives pouvaient ainsi se 
servir eux-mêmes. Les tables guéridons 
à dessus de marbre rendaient le même 
service. 

Les rafraîchissoirs, de la même époque 
et de la même technique que les tables 
à fleurs sont des meubles très rares, 
surtout par paire et dont le prix va de 
80.000 à 600.000 francs. De forme ronde, 
ils comportent plusieurs cuvettes de 
métal que l’on remplissait d’eau pour le 
rafraîchissement des boissons. Avant la 
création de ces petits meubles on posait 
sur la table de grands baquets d’argent. 

Les consoles-dessertes en forme de 
demi-lune et à dessus de marbre sont 
adossées à la boiserie. Les buffets de 
créations plus tardives sont toujours à un 
seul corps. Ils remplacent les placards 
des boiseries où l’on rangeait modes- 
tement, vaisselle et argenterie, et 
prennent la forme de demi-lune des 
consoles dessertes. 

La jardinière est un meuble en bois 
de placage ou en acajou sombre, orné 
de bronze. Encore non baptisée, nous la 
voyons décrite pour la première fois dans 
une annonce des « Affiches et Avis 
divers » du 17 juillet 1777 : « À vendre, 
jolie table à fleurs venant d’être faite, en 
bois satiné, doublée en plomb, les quatre 
pieds à roulettes, garnis de sabots dorés 
d’or rouge ainsi que les anneaux servant 
de poignées, avec un tiroir aussi doublé 
en plomb pour égoutter les eaux. On 
s’adressera au nommé Thomas rue des 
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Les chaises cannées étaient très à la mode 
sous Louis XVI et conviennent parfaitement pat 
leur style à la sobriété d’une salle à manger. 
La chaise ci-dessus de la collection Jansen est 
en bois peint. Le cannage est peint à décor de 
croisillons, dans le goût de l’époque. Pour plus 
de confort on peut ajouter une galette en tissu. 


Ci-dessous : Une table servante, directement 
inspirée du style anglais dont le goût du confort 
et de l’intimité a été introduit en France à la fin 
du XVIIIe siècle. Les plateaux superposés servaient 
à disposer fout ce qui était nécessaire au repas 
et permettait de se passer de domestique. 


Les grandes consoles en marbre sont rares à 
l’époque Louis XVI, mais d'autant plus recherchées. 
Ici les montanis sont également en marbre sculpté. 
C'est par les consoles que s'expriment le mieux 
toute la richesse et le luxe d’une salle à manger. 


Les consoles en acajou ou en placage sont plus 
fréquentes que les consoles en marbre. Longue 
de | m. 45, celle-ci est attribuée à Weisweiler. 
Le dessus est en marbre tfurquin ceinturé de 
perles en bronze ; elle a trouvé acquéreur à 
520.000 francs en 1950. Servant surtout de dessertes, 
les consoles avaient les dimensions des buffets. 


Les rafraîchissoirs étaient à la mode dès 
le début du Louis XVI. Celui-ci a encore une 
ligne Louis XV et sa forme est curieuse, la 
fablette d’entre-jambe est en forme d’écu. 
Nous avons reproduit dans nofre premier N°, un 
rafraîchissoir qui s’est vendu 510.000 francs. 


Les buffets-dessertes ont été préférés petit à 
petit aux placards dissimulés dans les boiseries. 
Celui-ci, de la collection Jansen, est en acajou 
clair, fond de glace et dessus en marbre. On 
en trouve comportant simplement des étagères. 


Ménars ». La forme était donc créée, 
mais pas encore le nom que nous lui 
donnons. 

De style purement français les buffets 
sont en bois de placage largement orné 
de bronze. Le bois de placage est une 
invention économique de l’époque 
Louis XVI. Elle procède du même prin- 
cipe que la marqueterie. Ces meubles 
rares et de grands prix sont parfois signés 
de Riesener et de Leleu et plus tard des 
Allemands Benneman et Weisweiler 
appelés en France par Marie-Antoinette. 

D'influence nettement anglaise mais 


faits en France par Weisweiler et 
Benneman les buffets sont alors en acajou 
très sobrement garnis de cuivre et de 
bronze doré. Ils ne sont pas introuvables 
et parfois moins chers que les premiers. 
On peut encore ajouter des petits meubles 
de salon tels que les encoignures et les 
étagères. . 

De beaux exemples de ces salles à 
manger Louis XVI se trouvent au Petit- 
Trianon, et au Château de Bagatelle. 
L'Hôtel Botterel offre une salle à manger 
à l’antique. Les salles à manger des 
hôtels Quintin d’Aumont (44 rue des 
Petites-Ecuries) de Bourienne, de la 
Tour d’Auvergne et du château de 
Maisons-Laffitte, illustrent aussi ce style. 
Enfin, le Musée Nissim de Camondo- 
offre une parfaite reconstitution de 
salle à manger Louis XVI. 


Il est donc encore possible à notre 
époque de réunir des pièces d’une salle 
à manger Louis XVI et l’on peut même 
choisir entre les tendances somptueuse 
et sobre de ce style. Le style somptueux 
d’un goût purement français est illustré 
au Musée Camondo. Les chaises sont 
en bois laqué, doré ou naturel, à dossiers 
garnis et à sièges cannés. La table est 
recouverte d’un ample tapis. Les meubles 
sont en marqueterie et bronze doré, et il 
y a une grande console desserte de 
marbre. Si l’on préfère au contraire le 
style sobre, il faut choisir les meubles en 
acajou d'inspiration anglaise mais tout 
de même de facture française qui ont 
toute l’unité et la simplicité voulues. On 
peut y ajouter quelques meubles de salon, 
et exposer pour rompre la sévérité d’un 
tel décor, argenteries et porcelaines qui 
connurent au XVIIIe siècle quelques-uns 
des plus purs chefs-d’œuvre de l’art 
de la table. 


FIN 
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Cours des sièges et meubles 


Commode du début de l’époque Louis XV, 
portant l’estampille de Louis Delaître, reçu 
maître en 1738. Elle est en bois de placage, de 
forme galbée et ouvre à trois rangs de tiroirs; 
l’ornementation des bronzes dorés est assez 
chargée, mais correspond aux dimensions de ce 
meuble de qualité; hauteur : O0 m. 90, largeur : 
| m. 60, profondeur : O0 m. 75, Prix de vente à 
l'Hôtel Drouot, le 9 juin : 425.000 francs (I 1). 


Chiffonnier « semainier » d'époque Louis XVI, 
estampillé Ohneberg, payé 218.200 francs le 


20 juin; il est à pans coupés et ouvre à sept 
tiroirs. Bois de placage et dessus de marbre (12). 
v 
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Secrétaire à montants arrondis, d'époque 
Louis XVI, reposant sur petits pieds fuselés. 
Le placage forme de simples panneaux en bois 
satiné, dans des encadrements de filets en bronze 
doré. Dessus de marbre. Estampille de Cosson. 
Prix: 242.500 fr. le 20 juin à l'Hôtel Drouot (13). 


Fauteuil cabriolet d'époque Louis XV, dont la 
paire s’est vendue 74.000 francs le 20 juin à 
l'Hôtel Drouot. Le bois mouluré et repeint est 
simplement sculpté de quatre motifs à fleurettes. 
Ces sièges étaient présentés en vente garnis «en 
blanc », c'est-à-dire non recouverts de tissu (14). 


Meuble-bureau Louis XVI de Simon Œben 
(frère de J.F. Œben, le célèbre ébéniste de 
Louis XV) de modèle peu profond, en bois de 
placage marqueté de panneaux à carrelages; la 
partie supérieure présente trois portes à rideaux 


découvrant six tiroirs. 9 1 5.000 fr. le 2 juillet(15). 


Les prix de ventes ubliques sont les prix 
d’achat réels, tous frais de vente compris. 


Canapé d'époque Louis XVI fai- 
sant partie d’un mobilier de salon 
en bois doré et sculpté de perles et 
feuilles. Les six fauteuils qui accom- 
pagnaient ce canapé étaient de 
modèle à chapeau. L'ensemble était 
garni de tapisserie à petits person- 
nages et animaux sur fond crème 
chargé de fleurs et contrefond bleu. 
Si les bois étaient anciens, la tapis- 
serie datait par contre de la fin du 
XIXE siècle, ce qui enlève beaucoup 
de la valeur d’un tel ensemble. 
Celui-ci s’est vendu 248.000 francs 
à l'Hôtel Drouot, 19 juin1952 (16). 
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Console demi-lune Louis XVI en marbre blanc, sup- 
portée par quatre montants en bronze doré à têtes d’aigles 
d'Autriche et pieds griffes : l’entrejambe est également en 
bronze doré. C’est un meuble des plus rares, qui a été 


| poussé à 557.000 francs à l’Hôtel Drouot le 2 juillet (17). 


Fauteuil Louis XV estampillé Tilliard en bois doré sculpté 
de fleurettes, rinceaux et petits cartouches. Il faisait partie 
d’un ensemble de quatre fauteuils (dont deux seulement 
étaient garantis anciens) ayant appartenu à M. Gabriel 
Cognacq et vendu 6 1 8.000 francs le | 1 juin à l'Hôtel Drouot. 
Ce qui fait surtout la valeur de cet ensemble, c’est la garni- 
ture en tapisserie fine du XVIIIe siècle. Largeur : 0 m. 70 (18). 


v 


Bureau à cylindre d'époque Louis XVI en acajou satiné, 
muni de quatre tiroirs en caisson, trois tiroirs supérieurs 
en galerie et quatre tiroirs intérieurs. C'est un bureau 
simple, très soigné de fabrication, mais le modèle à cylindre 
est un des moins prisés dans la grande famille des bureaux. 
Hauteur : | m. 16, largeur : | m. 48, profondeur 
€ Om. 72. Prix: 182.000 francs à l'Hôtel Drouot le 20 juin (19). 


Une des quatre chaises d'époque 
Louis XVI de Georges Jacob, de 
modèle rare, vendues 835.000 frs 
le 2 juillet à l'Hôtel Drouot. Le 
dossier, de forme lyre est sculpté de 
têtes d’aigles d'Autriche; la ligne 
circulaire du siège est soulignée par 
la garniture en soierie brodée de 
fleurettes, et, sur le dossier, du 
« chiffre de Marie-Antoinette (20). 


A AS PA ere 


| Secrétaire de forme large de la 
> fin du XVIIIE siècle, en acajou à 

é filets de cuivre. La sécheresse des 
lignes est déjà éloignée du Louis XVI 
des grandes années. Sous l’abattant 
se trouvent trois tiroirs. Le dessus 
de marbre blanc est ceinturé d’une 
galerie de cuivre. Prix à l'Hôtel 
Drouot, le 20 juin: 170.000 fr. 


Hauteur : 1 m. 10, largeur : 
| m. 31, profondeur : 0 m. 52 (21). 
v 


Bureau bonheur du jour d'époque Louis XVI, en placage 
de citronnier et filets d’ébène, vendu 180.000 francs le 
20 juin. Les trois portes de la partie supérieure sont ornées 
de plaques en porcelaine à petits personnages. La partie 
médiane, à cylindre, diminue la grâce de ce meuble. 
Im.22dehauteur, 0 m. 83 de largeur et Om. 45 de prof. (22). 


Une des deux bergères d'époque > 
Louis XVI, à dossier arrondi, portant 
l’estampille de A. Dupain. Les 
accotoirs et les petits pieds sont 
sculptés de cannelures rudentées; la 
couleur de bois naturel s'accorde 
avec la garniture en soierie brochée, 
à coussin mobile. La paire de ces 
sièges confortables s’est vendue 
133.500 fr. le 30 juin dernier (23). 


Un des trois fauteuils d'époque 
Louis XV à dossier écusson portant 
l'estampille de J.-B. Cresson; la 
ceinture et le dossier sont sculptés 
de grenades, tandis que les épau- 
lements sont ornés de fleurettes et 
les pieds de feuilles d’acanthe. Pour 
ces trois sièges (largeur O0 m. 73, 
hauteur O0 m. 95), on a offert 
4 394.000 fr. le 30 juin 1952 (24). 
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 Tapisserie de la Manufacture Royale de Beauvais des premières années du XVIII s., 
représentant Apollon et les Muses, vendue 605.000 francs à l'Hôtel Drouot le 20 juin. 
Ses dimensions sont de 3 m. sur 4 m. 35 Très large bordure à décor floral (25). 
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Panneau en tapisserie des Gobelins de la fin du XVIIIe siècle à décor de 
bacchanale, présenté à Londres le 16 mai dernier et adjugé 120 £ soit 
118.000 francs. Cette tenture finement tissée, mesurait 3 m. 05 sur 3 m. 
et avait conservé toute la fraîcheur originelle de ses coloris (26). 


Tapisserie de Lille de la fin du XVIIe siècle représentant « le départ pour 
la chasse », vendue 440 £ à Londres le | 5 mai, c’est-à-dire 431.500 francs. 
Les bordures simulent un cadre orné de mascarons ; dimensions 3 m. 15 X 
4 m. 80. À comparer avec la tapisserie reproduite en bas et à gauche (27). 
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Tapisserie de Bruxelles du début du XVIII siècle faisant partie d’une 
suite de trois tentures d’après Téniers, d’une très belle conservation de 
coloris, vendue 1.650 £ à Londres le 1 6 mai, soit la somme de 1.620.000frs. 
Ces trois tentures étaient signées Judocus de Vos et représentaient « La 
Kermesse », « La moisson » et (ci-dessous) « L’Embarcadère ». Bordure 
à fleurettes dans des entrelacs de rubans ; dimensions respectives : 
2m. 75sur 5 m. 15 ; 2 m. 70 sur 2 m. 75 et 2 m: 70 sur 2 m. 95 (28). 


Tapisserie de Lille du XVIIIe siècle représentant, dans une bordure imitant un w: 
cadre, « la danse villageoise », d’après Téniers. Elle porte la marque de la «veuve de 
G. Werniers ». Dimensions : 2 m. 70 X 1 m. 75. Prix 505.000 francs, le 9 juin (29). 
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Poupée de Malines. Les statues de Vierge à l’enfant 
empreintes de douceur et de grâce étaient au XVe siècle 
la spécialité de la ville de Malines. L'exemple que nous 
montrons a 45 cm. de haut. Très recherchées à notre 
époque, ces statuettes valent environ 130.000 francs. 


IE atouts de la statuette médiévale 
sont la vie, l’expression, le relief, parfois 
la polychromie. Par son expression 
même c’est un objet qui suscite l’intérêt, 
dont on aime à se remémorer le passé 
au lieu d’y voir seulement une tache 
colorée. Elle se rencontre souvent dans 
nos décors modernes. Ces grandes sur- 
faces claires et unies, qui engendrent 
facilement froideur et même ennui sont 
des supports d’œuvres d’art tout trouvés. 
Celles-ci doivent être expressives sous 
peine d’être tuées par le mur. C’est 
pourquoi les statuettes du Moyen Age 
se détachent si harmonieusement sur les 
murs ou dans des niches qui leur rap- 
pellent le mur ou la niche de pierre qui 
fut leur première demeure. 

Les ateliers flamands tiennent une place 


à part dans la statuaire du XV® siècle. 
Précisons que l’essentiel de cet article 
portera sur les œuvres de ce XVE siècle 
en incluant celles de la première moitié 
du XVI qui restent fidèles à son esprit. 
Il ne faut pas en effet espérer trouver 
ailleurs que dans les musées d’œuvres 
antérieures à cette époque. D'autre part 
sont appelées flamandes les productions 
d’ateliers situés en Flandre proprement 
dite, mais aussi dans le Brabant et la 
région mosane. Avec des distinctions 
inévitables, ces ateliers ont malgré tout 
une unité d'esprit assez grande pour 
s'imposer comme un tout face aux 
influences françaises et allemandes. Leur 
situation géographique leur permet d’as- 
similer ces influences contradictoires en 
une harmonieuse synthèse. Le XVE siècle 
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Transposition populaire de la statuaire des 
cathédrales, elles retrouvent leur valeur 
artistique dans les intérieurs modernes. 


en marque l’apogée car il coïncide préci- 
sément avec la décadence de l’art 
gothique français. Ce sont les sculpteurs 
flamands qui font alors la loi dans les 
cours princières françaises (d’où la 
difficulté qu’il y a souvent à distinguer 
une statuette française d’une statuette 
flamande) ; c’est l’un d’eux, Claus 
Sluter, qui à Dijon met l’art français 
dans la voie du renouvellement. Cette 
époque est d’ailleurs celle des van Eyck, 
de van der Weyden, etc. L’art flamand 
est donc en plein épanouissement. On 
retrouve dans la statuaire les types et les 
expressions ordinairement mieux connues 
par la peinture ; ils sont spécifiquement 
flamands et ce sont des cas particuliers 
que les œuvres où l’on sent parfois, 
comme nous le verrons, davantage un 


TATUETTES. 
EN BOIS 


DU XV° SIÈCLE FLAMAND 


esprit français ou davantage un esprit 
allemand. 

La statuette est un art plutôt popu- 
laire. Au XIVE siècle l’élan des cathé- 
drales s’épuisait déjà et la statuaire 
monumentale en souffrait. Par contre la 
demande s’accroissait de la part des 
princes ou de bourgeois enrichis, nom- 
breux dans les Flandres commerçantes. 
Pour alimenter la dévotion privée, meu- 
bler les chapelles particulières, des ateliers 
se fondèrent qui prirent leur plus grande 
extension dans le courant du XV® siècle. 
Les statuettes sont donc à peu près 
exclusivement religieuses. Elles répondent 
à des sentiments simples et se restreignent 
à un certain nombre de types corres- 
pondant aux grandes dévotions de 
l’époque. Le culte marial, facilement 
accessible, domine toute la religiosité 
médiévale. Les images de la Vierge sont 
ainsi la grande majorité. Elle apparaît 
principalement sous deux aspects : la 
Vierge miséricordieuse et la Vierge de 
douleurs. Miséricordieuse, c’est elle qui 
intercède auprès de son fils. Debout elle 
le tient sur un bras. Souvent aussi elle est 
assise, l’enfant sur les genoux ; c’est le 
type appelé Sedes Sapientiae en souvenir 
de l’invocation des litanies. Le visage 


d’une telle Vierge est toujours empreint 
de douceur, tandis que la physionomie 
de l’Enfant est souvent quelconque, 
négligée par le sculpteur. Dans le type 
Immaculée-Conception, la Vierge est 
seule, debout sur le traditionnel croissant 
écrasant le démon en forme de serpent. 

L'origine des Vierges de douleur se 
trouve dans les calvaires où la croix 
était accompagnée de Marie et de Saint 
Jean. Il arrive que la Vierge subsiste 
seule ; elle est debout, triste, les mains 
sur la poitrine ou bien un bras écarté du 
corps avec la paume de la main en avant. 
Sa tristesse est d’abord discrète et c’est 
seulement au XVE avec la poussée du 
réalisme qu’elle devient une véritable 
douleur. 

Alors ce thème n’est plus traité en 
à-côté du calvaire mais devient un motif 
central. À cette époque se répandent les 
Pietas où la Vierge reçoit sur ses genoux 
le corps de son Fils descendu de la croix. 
Sa douleur est toujours poignante, 
parfois excessive lorsque l’on pense à la 
réserve qui s’y mêlait autrefois. 

Le Christ est aussi un Christ de pitié 
empreint de réalisme. Il est assis pieds 
et mains liés ; la couronne d’épine n’est 
plus le symbole passé, mais s’enfonce 
dans la chair qui saigne abondamment. 
A ses pieds se trouve traditionnellement 
une tête de mort. 

Sainte Anne, protectrice des mères 
de famille est l’objet à ce titre d’une 
large diffusion. Elle est groupée avec 
la Vierge et l'Enfant, tous deux de plus 
petite taille, qu’elle tient sur les genoux 
ou sur le bras. Parmi les saints qui furent 
«taillés en image » les évangélistes, 
sainte Barbe, saint Christophe portant 
l’enfant Jésus, saint Roch avec son chien 
et d’une façon générale les patrons 
des corporations. Un saint abbé se 
reconnaît à sa crosse et à la maquette 
d’église qu’il porte à la main. Il existe 
aussi des anges, des saintes femmes 
portant les boîtes d’aromates. Ces der- 
nières proviennent de scènes de mise 
au tombeau. Car toutes les statues 
que l’on trouve aujourd’hui n’ont pas 
été faites isolément ; beaucoup provien- 
nent de groupes que des vicissitudes posté- 
rieures ont fragmentées. Des groupes 
aussi sont conservés en tiers. Un centre 
comme Malines par exemple fournissait 
l’Europe entière en chemins de éroix. 

Il serait difficile de dater avec précision 
toutes les statuettes médiévales fla- 
mandes. Dans la multiplicité des ateliers 


A gauche : La Vierge et l’Enfant : Chaque ville 
flamande avait au XVe siècle son style particulier. 
La statuette en bois que nous présentons est de 
l'Ecole de Namur et se trouve au Musée Archéo- 
logique de cette ville où l’on s’aïtachait plus aux 
détails du vêtement qu'aux expressions des visages. 
A droite: La Vierge et l’Enfant: le chêne 
naturel que l’on utilisait presque exclusivement 
au XVe siècle a pris de nos jours une patine 
sombre qui rehausse chacun de ses traits. 
Le visage de la Vierge est ici stylisé et 
l’enfant est Irès soigné alors qu’on le voit souvent 
négligé. Provient de la collection de M. Mioche, 
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en effet, l’évolution ne fut pas partout 
simultanée et les traditions étaient ici 
ou là plus ou moins tenaces. Aussi dire 
qu’une statuette est de la fin du XVe 
c’est dire qu’elle est de caractère corres- 
pondant au type dominant à cette 
époque ; elle peut être quelquefois 
d'exécution un peu postérieure. On 
connaît l’évolution générale de l’art du 
Moyen Age finissant. Le gothique français 
hésite entre le charme et le maniérisme. 
Le naturalisme devient réalisme, avec 
une certaine dureté en Allemagne. Ce 
sont des influences que l’on peut déceler 
dans telle ou telle statuette flamande. Si 
la douceur s’épanouit dans l’idéalisme 
gothique aussi bien sur les bords de 
l’Escaut que sur ceux de la Loire, ses 
excès en revanche sont au XVE spécifi- 
quement français. La préciosité d’une 
statuette flamande vient donc de France, 
avec en particulier le hanchement carac- 
téristique des femmes, quelquefois outré. 
L'influence allemande est davantage 
prépondérante. Il y a des ateliers réputés 
en Bobême, en Sarabe, en Westphalie, 
dans le Bas-Rhin, dans le Nord et surtout 
en Franconie, dont le rayonnement 
s'étend partout et forcément dans les 
Flandres par la voie naturelle du Rhin. 


Ci-dessus : Cavalier. Nombre de statuettes fla- 
mandes, de nos jours isolées, proviennent de 
groupes fragmentés. De l’école anversoise la 
statue de la collection de M. Maquet a 70 cm 
de hauteur totale sur 40 cm de base. Ci-dessous : 
le Christ sur le chemin du Calvaire. Un 
autre exemple de grand calvaire dispersé. Ce 
groupe provient de la collection de M. Mioche. 


Roi Mage : Les crêches étaient aussi un sujet 
favori des Flamands. Elles donnaient lieu à de 
grands ensembles et permettaient comme ici de jouer 
avec la richesse des costumes et des accessoires. 


Ces influences se rencontrent et la 
prépondérance joue différemment selon 
les époques et les provinces. La synthèse 
est assez bien faite pour que le plus 
souvent la différence soit peu sensible 
à l’œil non averti, dans le modelé tantôt 
plus doux, plus enveloppant, tantôt 
plus anguleux. Le regard du spécialiste 
le sent principalement dans les plis des 
vêtements. La femme du XV® siècle 
porte une robe très longue et sans cein- 
ture dont le corsage est plat, mais la 
jupe ample ; elle a aussi un large man- 
teau. Dans la jupe et le manteau, le 
sculpteur aime à multiplier les plis 
profonds aux arrêtes cassantes. L’en- 
semble est souvent un peu figé et parfois 
au contraire l’envolée des draperies 
trahit une recherche de vie qui peut 
aller jusqu’à préfigurer le Bernin. 
Quelques Vierges à l’Enfant ont un 
vêtement, très particulier, un peu plus 
drapé à l’antique qui vient recouvrir 
la tête. C’est un type hérité de la loin- 
taine Byzance par l’entremise allemande, 
le type de la Vierge nourricière. L’enfant 
qu’elle porte sur un bras lui pose une 
main sur le sein ; elle-même tient une 
pomme de la main restée libre. Ce type 
dérive d’une interprétation particulière 
du Cantique des Cantiques d’après 
laquelle la Sulamite recevant le fruit 
d'amour du Christ représenterait la 
Vierge et non l’Église comme le veut 
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Ci-dessus : Le Roi Mage Balthazar. La poly- 
chromie joue ici un rôle particulièrement réussi 
que la très bonne conservation de la pièce de 
la collection de M. Mioche permet d'apprécier. 
Ci-dessous : Sainte Ursule. Chaque ville avait ses 
sujets préférés : Sainte Ursule était en particulier 
l’apanage de Bruxelles où la statuette que nous pré- 
sentons a été faite en noyer vers 1520, hauteur 30,5. 


Ci-dessus : Un Ange. Le XVE est très hiératique 
mais il va bientôt céder le pas à la peinture de la 
réalité. La statue se trouve au Musée des Arts 
Décoratifs. Ci-dessous : Sainte Anne, la Vierge et 
lPEnfant. La statue, 88 cm de haut, s’est vendue 
145.000 fr. à la vente Dormeuil en Juin 1949. La 
fin du XV® est empreinte de réalisme. Les détails 
d’expression et de vêtements sont traités avec soins. 


A gauche : Une Dame flamande, en chêne, du Musée des Arts Décoratifs. Au centre : Un jeune homme, 
de l’ancienne collection Oppenheim et à droite une Sainte Femme pleurant, en bois polychromé de l’ancienne 
collection Chabrière d’Arles. C’est au début du XVIe siècle que les personnages purement civils font leur 
apparition dans l’art flamand. Tout l’art de la Renaissance est déjà inscrit dans ces trois statuettes. 


l'interprétation traditionnelle. Vierges 
suaves ou tourmentées, étoffes sages 
ou frémissantes, partout donc se ren- 
contrent ces deux courants, l’un fidèle 
à l’idéalisme un peu immobile de la 
tradition gothique primitive, l’autre 
interprète du réalisme naissant. Ces 
traits caractéristiques des statuettes fla- 
mandes du XV® subsistent pendant toute 
la première moitié du XVIe, malgré les 
premiers échos qui arrivent alors de la 
renaissance italienne. La dévotion popu- 
laire est attachée à ses traditions et les 
ateliers qui la fournissent se préoccupent 
davantage de ses désirs que du renouvel- 
lement de l’art. La nouveauté du XVIe 
est l’apparition de quelques types civils. 

Parmi les centres de production, 
Malines tient la première place dans la 
faveur des amateurs d’aujourd’hui. Les 
« Poupées de Malines », la Vierge et 
des Saintes, sont la forme la plus 
accomplie de la douceur et de la grâce 
servies par la finesse de la sculpture. 
Elles sont très polychromées, mais de 
couleurs claires, blanc et rose, rehaussées 
d’or sur les habits. C’est en somme le 
plus haut point d’équilibre atteint par 
l’art flamand. Bruxelles est un centre 
actif, comme la région de Liège. Anvers 
l’est aussi, avec en plus une spécialité : 
les grands retables qui se répandent 
surtout dans la seconde moitié du XVe et 
dont proviennent beaucoup de statues ou 
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de groupes aujourd’hui isolés. La qualité 
est très variable allant du chef-d'œuvre 
à la statuette fruste et stéréotypée. 

Toute cette production est en bois, en 
chêne principalement. La polychromie 
primitive a généralement souffert du 
temps et parfois plus encore des restau- 
rations. Revenant des excès du XIXe, 
les amateurs d’aujourd’hui n’admettent 
aucune restauration et trouvent un 
charme évocateur de plus dans les iné- 
galités de la peinture. Très souvent aussi 
la polychromie ou fut inexistante ou 
disparut presque complètement ; dans 
les deux cas il reste la précieuse teinte 
brun foncé du vieux chêne patiné. 

Fruits d’unartpopulaire, lesstatuettes 
vont de la grossière ébauche à l’expres- 
sion la plus fine, ce qui se traduit pour 
l'amateur moderne : de 15.000 à 
150.000 francs. 

La sculpture sur bois forme la plus 
grande part de la statuaire populaire 
flamande. La pierre est plutôt réservée 
à l’art monumental. Mais il y a beau- 
coup de statuettes possédant des carac- 
tères analogues dans une autre industrie 
brillant à la même époque et sur laquelle 
nous aurons l’occasion de revenir : la 
dinanderie. Les batteurs de cuivre de 
Dinant, exportaient dans toute l’Europe 
leurs produits réputés, témoignant eux 
aussi de la suprématie du moment des 
ateliers flamands. FIN 


Boîte contournée en or, ciselée à rocailles, 
à fond d’onyx. Sur le couvercle, un onyx 
sculpté d’une scène de la légende d’Actéon, 
entouré d'ornements sertis de brillants. 
XVIIIe siècle. Poids brut : 187 grammes. 
Prix : 527.250 francs. Voir, sur les boîtes 
en or, notre numéro de Juillet (30). 


Étuis à cire et à aiguilles du XVIIIe siècle, 
M. Gabriel Cognacq en conservait environ 
75 pièces dans sa collection. Ils se sont 
vendus entre 4.000 (en ivoire, cristal ou 
écaille) et 100.000 francs (en or et pierre 
dure). En voici quelques spécimens : ci- 
contre, de gauche à droite : agate monté 
d’or avec inscription sur fond d’émail bleu ; 
« Votre amitié me suffit» (60.000 fr.) ; 
or ciselé (43.000 fr.) ; or guilloché 
(36.500 fr.); ors de couleurs sur émail 
bleu (72.700 fr.) ; or ciselé sur fond 
guilloché (121.000 fr.). Ci-dessous : deux 
étuis en porcelaine à fleurs et monture 
bronze doré (10.900 et 13.400 francs). 
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Cours des objets de collection 


La collection Gabriel Cognacq dispersée à 
l'Hôtel Drouot le 12 juin dernier a permis 
d'admirer un des plus beaux ensemble d'objets 
de vitrines du XVIII® siècle qu'un amateur 
puisse réunir. Pour les boîtes en or, d’opulents 
amateurs sont entrés en concurrence payant 
1.200.000 francs une boîte contenant une 
petite montre et divers accessoires. Les boîtes 
les plus modestes (ornées d’émaux peints) ont 
coté entre 165.000 et 300.000, les plus riches 
(émaillées à plusieurs couleurs, ciselées et 
ornées de pierres précieuses) entre 500.000 et 
900.000 >; certaines contenaient de petits 
nécessaires à coudre ou à écrire, d’autres de 
petites montres. La question de poids joue peu 
dans ce domaine, où la grâce et l’habileté du 
ciseleur font prime ; toutefois elle met en 
évidence la préférence des collectionneurs pour 
les boîtes par rapport, par exemple, aux étuis : 
ces derniers ont été payés grand maximum 
1.000 fr. le gramme, tandis que pour bien des 
boîtes le prix du gramme est monté à 3.000 fr. 


& 
Coffret rectangulaire en onyx monté en or, ciselé 
de rocailles. Il pose sur quatre patins à coquilles. 
A l’intérieur se trouvent un coffret mobile en or 
à tiroirs contenant des palettes en acier, un canif 
monté en or, des tablettes d'ivoire et une pièce et 
deux flacons en cristal à bouchons en or. XVIIIe siècle. 
Largeur : 10 cm. Prix : 840.000 francs (30). 


Boîte rectangulaire en or, ciselée de rocailles. Le fond dissimule un nécessaire à accessoires variés : 
ciseaux, compas, passe-lacets, canif, porte-crayon, étui à aiguilles, montés en or. Dans le couvercle, 
une montre, sa clef et deux petits miroirs. XVIIIe. Poids brut : 437 gr. Prix : 1.200.000 frs (30). 
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PS + 


Les prix de ventes publiques sont les prix 
d’achat réels, tous frais de vente compris. 


Cours des objets de collection 


4 A gauche : Miniature ovale par Saint 
(1778-1847) représentant une jeune femme 
en robe blanche; début du XIXE siècle, 
cadre en métal doré et ciselé. A droite : 
Miniature ronde attribuée à François 
Dumont (1751-1831) représentant un 
homme assis en habit bleu; fin XVIIIe siècle, 
cadre en métal doré, les deux miniatures 
proviennent de la collection Gabriel 
Cognacq dispersée le 12 juin, et se sont 
vendues 123.600 et 48.500 francs (31). p 
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° pendulette d'époque 1830, simu- 


in colporteur. Elle est en nacre grise 
le mouvement) en bronze doré et 
: (pour le personnage) et mesure 
n. de hauteur. Provenant des collec- 
du Palais d'Orléans à Palerme dont 
artie a été dispersée à l'Hôtel Drouot 
lin, elle a été poussée à 78.800 fr. (32) 
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Statuette de cheval en 

\ jade vert provenant de la 
| collection de jades du 
Prince Ching, vendue 980£ 
(960.000 fr.) à Londres le 
18 mai; elle mesure 38 cm. 

et pèse 17 kgs 250. A 
gauche, statuette de buffle 
également en jade, d’épo- 
que Ming (1368-1644) me- 
surant 30 cm. 5 et vendue 
35082 (1325000fr.) 

| lors de la même vente (33). 
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Importante fontaine à 
parfums d'époque Empire, 
en marbre blanc et bronze 
doré, payée 115.200 fr. 
à Paris, le 28 avril; la 
partie supérieure du cou- 
vercle forme corbeille avec 
pelote à épingles ; hauteur : 
Om. 25,larg. 12 cm.5 (34). 
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LES 


GOBELINS 
SOUS LOUIS XIV 


Tissées pour l'usage personnel du roi, les 
premières Tapisseries des Gobelins ont 
rendu ce nom cé:èbre dans le monde entier. 


12e les tapisseries qui tombaient 
des métiers de la Manufacture créée par 
Colbert pour Louis XIV en 1662, étaient 
réservées à ses palais et châteaux, ce qui 
explique la rareté des Gobelins du 
XVIIe siècle. La qualité de ces tapisseries, 
leur valeur décorative ont acquis une telle 
renommée que les Allemands se servent 
encore aujourd’hui du mot «Gobelin » 
pour désigner une tapisserie de qualité. 

L'origine de ce nom glorieux, qui 
devait pour toujours s’attacher au métier 
de lisse lui est en fait étrangère. Jehan 
Gobelin «teinturier en écarlate» avait, 
peu avant 1447, installé ses cuves au 
bourg Saint-Marcel sur les bords de la 
Bièvre. Le teinturier et ses descendants 
acquirent assez vite une importante 
fortune et même un certain renom. Ils 


devinrent possesseurs de nombreuses 
maisons et terrains situés dans les 
parages. Pour réaliser le dessein du roi 
Louis XIV, Colbert avait fait un premier 
achat de l’ancien « Hôtel-des Gobelins » 
et élaboré un vaste plan de fusion des 
différents ateliers parisiens, dispersés 
entre le Faubourg Saint-Marcel, le 
Faubourg Saint-Germain, le Louvre et 
les Tuileries. Le ministre habile ne va pas 
concurrencer la production nationale ni 
chercher à la supplanter ; il va l’absorber 
au profit du Roi. Colbert ne fait qu’orga- 
niser sur une grande échelle un artisanat 
qui existe brillamment depuis longtemps. 
Au Moyen Age la tapisserie a un rôle 
particulièrement utilitaire. La structure 
des murs est fruste, les pièces sont vastes 
et froides; elles ont besoin d’être 
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Louis XIV visitant la Manufacture des 
Gobelins, détail d’une tapisserie qui fait partie 
de la série « Histoire du roi » d’après Charles 
Le Brun. Louis XIV est ici non seulement le roi 
mais aussi le client et tous ces hommes sont à 
son service, d’où leur fébrile empressement. 


Le roi à la chasse devant le château de Madrid, 
symbole du mois de Mars représenté par le signe 
du bélier en médaillon : extrait des Mois et Maisons 
Royales d’après les cartons de Charles Le Brun. La 
scène est encadrée de bandeaux aux armes royales. 
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habillées. Les tapisseries sont utilisées 
pour diviser les salles des palais et des 
châteaux forts, formant de véritables 
cloisons mobiles appelées « clotets » ; 
habilement disposées en tentures flot- 
tantes, elles sont apposées sur la partie 
basse des murs des grandes demeures 
seigneuriales. 

Les tapisseries à caractère sacré étaient 
pieusement conservées dans les sanc- 
tuaires ; elles n’étaient exposées qu’aux 
jours de fêtes, c’est pourquoi maintes 
pièces sont parvenues jusqu’à nous. Par 
contre, les tapisseries à sujets profanes, 
tissées pour les demeures civiles sont 
beaucoup plus rares et cependant elles 
figurent en grand nombre dans les anciens 
inventaires. Ceci s’explique aisément ; à 


cette époque la tapisserie était un objet 


d'usage. Chargés sur de lourds chariots 
que traînaient les chevaux de somme, les 
«tapis de murailles », soigneusement 
pliés, suivaient avec l’orfèvrerie, les 
tissus précieux et les meubles, les sei- 
gneurs dans leurs déplacements ; ils 
faisaient partie intégrante de ce mobilier 
utilitaire et itinérant. 

Dès le XVI® siècle, la vie moins rude et 
plus sédentaire ne demande plus à la 
tapisserie qu’un rôle décoratif. Les 
panneaux tissés sont posés à plat sur le 
mur et leur composition désormais bien 
lisible s’alourdit d’une bordure chargée 
d’ornements. C’est aux grands maîtres de 
la Renaissance que les mécènes, contem- 
porains de François Ie", commanderont 
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les cartons qui vont servir de modèles 
aux lissiers. Raphaël exécute pour le 
papé Léon X la tenture des Actes 


des Apôtres. Ces vastes compositions 


serviront de prototype aux grandes 
suites qui vont concourir à l’ornemen- 
tation des palais et dont nos ateliers 
français tisseront, dès le XVIIe siècle, 
des spécimens qui comptent parmi les 
plus célèbres. 

Peu avant l’entreprise de Colbert, 
Nicolas Fouquet avait réalisé une 
modeste entreprise de tapisserie pour 
son usage personnel. Installé à Maincy, 
cette manufacture fut placée sous 
l’autorité de Charles Le Brun. Sa 
production était entièrement destinée 
à orner la magnifique résidence que 


le grand seigneur se faisait élever à 
Vaux. La disgrâce du Surintendant 
trop fastueux entraîna la dissolution 
de l'atelier. Les lissiers de Maincy 
vinrent grossir l'effectif des tapissiers 
parisiens et leur chef passa au service 
du Roi. 

Charles Le Brun dont l'influence allait 
se révéler considérable avait tout jeune 
montré de grandes dispositions pour 
la peinture. Le chancelier Séguier le 
prit sous sa protection. Il étudia chez 
Simon Vouet et ainsi se prépara au grand 
voyage de Rome. Ce peintre doué d’une 
habileté prodigieuse et d’une imagination 
créatrice jamais en défaut, allait être 
placé par Colbert à la tête de la Manu- 
facture Royale des Gobelins. 

Les lettres patentes de 1667 devaient 
consacrer l'établissement d’un nouveau 
programme considérablement étendu, qui 
assurait l’établissement de la Manufac- 
ture Royale des Meubles de la Couronne. 
Désormais les lissiers, les sculpteurs, les 
bronziers, les orfèvres, les graveurs, les 
mosaïstes, les « menuisiers en ébène et en 
bois », les fondeurs, les teinturiers, les 
brodeurs vont travailler à la compagnie. 
C’est dans cet enclos des Gobelins que 
seront conçus et réalisés les grands 
ensembles destinés à l’ameublement des 
demeures royales. C’est là, dans ces 
nombreux ateliers des bords de la Bièvre 
que le style du grand siècle allait s’af- 
firmer sous la direction magistrale de 
Charles Le Brun, devenu Premier Peintre 
du Roi. 

L'importance de l'établissement est 

se 2 Sn À à considérable, si nous en croyons Voltaire 

PA A TA VENTE qui précise, dans le Siècle de Louis XIV, 

| : que huit cents ouvriers y travaillaient 
dont trois cents étaient logés. 


Alexandre au combat 
d’après un carton de Charles 
Le Brun. Louis XIV dans son 
amour du faste et de la gloire 
avait voulu posséder en tapis- 
series l’histoire d’Alexandre, 
cet autre grand monarque. 


Mars et Vénus symbolisant le 
Printemps. La bordure d’ins- 
trument de musique est proche 
de la tapisserie Montagu. Le roi 
s’est ici fait représenter à che- 
val dans le médaillon central. 


Ci-contre : L’entrée du roi 
à Dunkerque fait également 
partie de l’histoire du roi ; et 
ci-dessous, une tapisserie exé- 
cutée aux armes du duc de 
Montagu que Louis XIV voulait 
ainsi honorer en la lui offrant. 
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_ étaient chargés d'agrandir aux dimen- 


sions prévues pour les panneaux tissés. 

Le lissier à qui revient le rôle essentiel 
de traduire en interprétant le carton ou 
modèle fourni par le peintre a utilisé, au 
cours des siècles, deux variétés de métiers : 
le métier de basse-lisse, d’origine fla- 
mande, dont les chaînes sont horizontales 
et le métier de haute-lisse, spécifiquement 
français, dont les chaînes sont verticales. 
Actuellement les lissiers travaillent sur 
des métiers qui ont à peine évolué et 


répétent les même gestes que leurs 


devanciers. 

Plusieurs peintres furent chargés de 
réaliser les cartons sous la conduite de 
leur maître Charles Le Brun. 
connaissons leurs noms : Yvart le père a 
peint les figures et les tissus, Monnoyer 
les fleurs et les fruits, Pierre Boël les 
animaux et les oiseaux, Guillaume 
Anguier les architectures. C’est à Van der 
Meulen, aidé par Genoëls et Baudoin 
qu'est revenu le soin d’exécuter les 
paysages. Tous ces artistes, aux talents si 
divers, ont donné leur contribution à la 
réalisation collective, mais l’apport de 
chacun s’est, avec discrétion, effacé pour 
se fondre dans l’œuvre de tous. 

La tenture la plus connue sortie des 
Gobelins est sans doute celle de l’Histoire 
du Roi. Elle rappelle en de nobles compo- 
sitions les principaux événements tou- 
chant la vie du souverain : le sacre dans 
la cathédrale de Reims, l’entrevue avec 
Philippe IV d’Espagne dans l’île des 
faisans, enfin le mariage avec l’infante 
Marie-Thérèse dans l’église de Saint- 
Jean-de-Luz. Les audiences qui flattaient 
l’orgueil royal, par leur caractère de 
réparation, furent également représentées. 
Pour les faits de guerre, ce ne sont pas 
les engagements les plus mémorables qui 
ont été reproduits mais ceux où le Roi 
parut en personne. Van der Meulen 
« peintre de l'Histoire du Roy très chré- 
tien » qui accompagnait le souverain 
dans ses campagnes fut chargé de peindre 
les paysages. L'artiste flamand exécuta 
avec une remarquable fidélité la vue des 
villes conquises dont les silhouettes se 
détachent dans les lointains des compo- 
sitions. La visite de Louis XIV faite à la 
Manufacture des Gobelins, en octobre 
1667, inspira à Le Brun une très belle 
composition qui fut immortalisée par les 
lissiers et prit une place de choix dans ce 
remarquable ensemble. 

La tenture des Mois ou Maisons 
Royales comporte douze compositions ; 
chaque sujet est dédiée à un mois et 
présente une résidence royale. La dispo- 
sition est fort ingénieuse. Un décor archi- 
tectural s’ouvre, comme une loggia, sur 
la campagne en laissant apparaître dans 


Nous 


de cet encadrement de pierre É te a 
fait évoluer des animaux (sans doute 
empruntés à la ménagerie royale) devant 


la balustrade pleine ou ajourée qui 
traverse la partie inférieure de chaque 
composition. Le pelage sombre des 
fauves et des bêtes sauvages s'oppose en 
un heureux effet avec la note éclatante 
apportée par le plumage des volatiles 
d’espèces variées. De somptueux tissus 
étendus ou drapés, de magnifiques pièces 
d’orfèvrerie et même des instruments de 
musique meublent de la plus heureuse 
façon le premier plan de ces belles 
compositions. 

Cette tenture connut un grand succès 
et fut sept fois remise sur les métiers car 
le Roi aimait à offrir aux souverains 


étrangers les superbes tapisseries que . 


tissaient ses artisans. Le Roi d'Angleterre, 
le souverain du Danemark et l’Électeur 
de Brandebourg reçurent en présent des 
Maisons Royales ; ainsi Louis XIV prenait 
plaisir à répandre dans les cours étran- 
gères«les vues de ses demeures qui 
donnaient une haute idée de sa magni- 
ficence. 

L'histoire d’un conquérant se devait 
de figurer dans les collections d’un mo- 
narque victorieux. L’Histoire d’ Alexandre 
fournit le thème d’une tenture. Elle se 
développe en onze tableaux qui sont, pour 


la plupart des batailles et s’achève en une- 


apothéose : le Triomphe d’Alexandre. 
Toutes ces compositions glorifiaient le 
monarque. Elles présentaient le caractère 
solennel et pompeux qu’appelait l’archi- 
tecture intérieure des palais. Les salons 
immenses, dallés de marbre, demandaient 
à la tapisserie la couleur nécessaire pour 
égayer les grandes surfaces murales. Elles 
ajoutaient l’aspect précieux de ce tissu 
somptuaire où la laine et la soie furent 
bien souvent relevées d’or et d’argent. 
La Couronne soucieuse de ses richesses 
ne laissait pas les tapisseries suspendues 
d’une façon continue. L’étiquette veillait 
aux changements que commandaient les 
saisons. Les tapisseries qui avaient été 
exposées faisaient retour au Garde- 
Meuble de la Couronne pour laisser la 
place aux tentures de damas, de brocart 
ou de velours. Suivant leur état de 
conservation ou plutôt de fraîcheur, 
ainsi qu'il est dit dans les anciens inven- 
taires, les tapisseries allaient orner le 
Palais du Roi, l’appartement du Prince 
ou étaient exposées lors des grandes 
« entrées » ou des fêtes religieuses. 
Pendant un quart de siècle, Charles 
Le Brun régna en maître sur la Manu- 
facture. Les portières de Mars, des Renom- 
mées, du Char de Triomphe, les tentures 
des Muses, des Saisons, des Eléments, des 
Enfants jardiniers ont été tour à tour 
mises sur les métiers. L’Histoire de Moïse 
d’après Nicolas Poussin, les Chambres 
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confiée à Pierre Mignard. Le vieux rival 


attendait son heure, pour introduire à la 


Manufacture les tendances nouvelles. Les 
grandes décorations peintes qu’il avait 
exécutées jadis pour le grand salon et la 
. galerie de Philippe d'Orléans 
: Cloud fournirent le sujet d’une tenture 
particulièrement réussie. La première 


à Saint-_ 


suite fut mise sur métiers dès 1686 et 


payée sur les fonds particuliers du 
Marquis de Louvois, qui protégeait 


ouvertement Mignard contre Le Brun. 
Ce n’est qu’à la fin de 1689, au moment 


ou Le Brun malade abandonna la 
direction des Gobelins, que Louvois fit 
imputer sur les comptes des « Bastiments » 
la tenture dont deux pièces étaient déjà 
tissées et qui fut continuée aux dépens de 
la Couronne. La « Galerie de Saint- 
Cloud » est sans doute la première mani- 
festation de la notion peinture qui 
commence à se substituer à la notion 
décor, dans ce domaine de la tapisserie. 

L'influence de la peinture flamande, le 
goût des couleurs claires apportent des 
éléments nouveaux dont les compositions 
de Coypel sont directement influencées. 
La tenture des /ndes tissée d’après les 
tableaux donnés au Roi par le Prince 
Maurice de Nassau, gouverneur du 
Brésil, apporta la première note d’exo- 
tisme. Les peintures, œuvres d’Albert 
Eckhout et de Franz Post représentent 
« des figures d’hommes et de femmes... 
accompagnées de fleurs, de fruits, d’ani- 
maux et de paysages » exécutés par les 
deux artistes qui avaient accompagné le 
Prince en Amérique du Sud. La première 
tenture fut mise sur métier dès 1687. 

La fin du siècle entraîna de graves 
difficultés pour la’ Manufacture. Les 
désastres militaires et l’assèchement de la 
Trésorerie amèneront la fermeture des 
ateliers durant cinq années, de 1694 à 
1699. 

Cette interruption devait être la seule. 
Malgré l'insécurité des guerres et les 
changements de régime la Manufacture, 
toujours vivante, n’a jamais cessé de 
travailler. Certes l’activité actuelle est 
limitée ; la. Manufacture des meubles de 
la Courome n ’existe pratiquement plus 
depuis le XVIIIe siècle. Mais les Gobelins 
peuvent se glorifier d’être encore une 
école de tissage où se forment les jeunes 
praticiens, et une grande Manufacture 
dont il n’existe pas d’équivalent dans 
le monde. 


FIN 


Détail central du Roi à la chasse. La manufacture des 
Gobelins possédait une gamme de près de 15.000 tons. 
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Cours de la céramique 


Hanap en porcelaine de Chine 
d'époque Kan-Hi (1663-1723) dé- 
coré en émaux polychromes de la 
famille verte rehaussés d'or, et 
motifs d'oiseaux et de fleurs, vendu 
64.500 francs lors de la vente de 
la collection Gabriel Cognacq, le 
€ 13 juin 1952, à l'Hôtel Drouot (35). 


Tasse et verseuse en porcelaine de 
Vienne du début XIX£ à fond blanc et 
décor rose rehaussé d’or, faisant 
partie d’un service tête-à-tête vendu 
40.000 francs, le 4 juin dernier à 
l'Hôtel Drouot, lors de la vente d’une 
collection d'objets d’art provenant 
du Palais d'Orléans à Palerme (36). 


A 
Deux statuettes en porcelaine de Hoechst à décor 
polychrome et or du XVIIIE siècle, représentant un 


Sultan et sa Favorite debout, sur des terrasses à 
rocailles : 77.700fr., le 6 juin, à l'Hôtel Drouot (37). 


A. 


Groupe en porcelaine de Saxe : « Le chasseur 
galant », par J.J. Kaendler, vendu 360 £ (soit 
353.000 francs) à Londres, le 16 mai. Ce sujet 
aimable, haut de 28 cm., est rehaussé de couleurs 
brillantes : rouge pour l’habit du chasseur, bleu 
pour le corsage de la bergère, jaune et lilas pour 
son tablier, «au naturel » pour l'arbre et son 
feuillage, les montants en bois fleurs. Nous avons 
consacré un article aux statuettes de Saxe à 
personnages dans le numéro du mois d'avril (38). 


Service de table en porcelaine de Saxe, de 
forme légèrement mouvementée, à décor sur 
fond blanc de fleurs et bouquets polychromes et 
or, avec monogramme entrelacé G.W. Ce 
service composé d'environ 140 pièces s’est 
vendu 530 £ (soit 520.000 francs) lors d’une 
« vente dirigée à Londres, le 15 mai dernier (39). 


38 Les prix de ventes publiques sont Les prix 
d’achat réels, tous frais de vente compris. 


Curieux coffret du XVII® en maroquin rouge doré aux petits fers vendu 
60.600 francs à l'Hôtel Drouot, le 30 juin. Le dessus à abattant dissimule 

{ un casier et un autre petit coffret mobile; la façade également à abattant, 2 
découvre quatre petits tiroirs dont un, à compartiments, a un secret (40). 


4! 


Un des deux cygnes en porcelaine de Saxe, montés en chandeliers, en 
bronze doré d'époque Louis XVI, à trois branches reliées par des guirlandes 
de lauriers. Les deux cygnes (hauteur : 23 cm.) sont blancs, exceptés le bec 
brun, les yeux rouge orangé et les pattes noires, et reposent sur des 
terrasses bleu turquoise entourées de lamelles de métal colorées en vert. 
Hau. : 50 cm.; prix à Londres, 16 mai: 1.050 £, soit un million de francs (41). 


v 


Glace de cheminée anglaise d'époque George Il (1727- 
1760) à cadre en bois doré, sculpté de rocailles et feuillages 
dont les motifs s'étendent sur la surface du miroir; dans la 
partie supérieure : mascaron de femme et guirlande de 
fleurs. Ses dimensions sont relativement petites : | m. 43 X 
Im. 57; prix à Londres, 16 mai: 215 £, soit 210.000 fr. (42). 


Charles Despiau (1874-1946) 
«Buste de l’Américaine», bronze 
à cire fondue (hauteur : 38 cm.) 
vendu 105.000 francs belges à 
Bruxelles, le 10 mai, c'est-à-dire 
735.000 francs français. Cette 
sculpture, le troisième exem- 
4 plaire sur cinq, est une des 
œuvres célèbres de l’artiste (43). 


Honoré Daumier (1808-1879) h 
« Ratapoil » l’œuvre la plus 
connue de l'artiste, vendue 
242.500 francs à la Galerie Char- 
pentier, le 9 mai dernier. Bronze 
signé, hauteur : 0 m. 46 (44). 
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Bandeau large découpé defestons irréguliers, de rinceaux et de fleurs, recouvert du 
même tissu que les rideaux et comme ceux-ci rebrodé dans le goût du XVIIe siècle 


N 1952 il n’est plus question d’envisager la décoration 
E agréable d’une pièce sans doubles rideaux. La monture 

de ceux-c1 constitue un des éléments importants qui 
précise le style d’une pièce. Cependant si on se rapporte aux 
documents d'époque, on constate que l’on ne mettait de 
rideaux aux fenêtres ni au XVI® ni au XVII® siècle, celles-ci 
étant protégées le soir par des volets intérieurs, souvent très 
beaux comme ceux de Versailles, ornés de panneaux sculptés. 
Les modèles de bandeaux et de bordures qui inspirent 
les décorateurs d’aujourd’hui pour la monture des rideaux 
accompagnant des meubles de ces époques, sont fournis par 
le décor des lits et surtout par les portières qui encadraient 
les portes. Sous Louis XV on voit aux fenêtres des canton- 
nières, pièces de tissu rigides (généralement en tapisserie) 
encadrer les fenêtres mais s’arrêter souvent à mi-hauteur. 
On ne remarque de rideaux aux fenêtres que vers la fin du 
règne de Louis XV et sous Louis XVI, ce sont de grands lés 
de taffetas, montés sur une tringle en fer apparente, très 
longs et négligemment rejetés sur un meuble de chaque 
côté de la fenêtre. À la même époque, on commence à 


DOUBLES 
RIDEAUX 


Indispensables dans un décor moderne et bien 
qu'étant apparus seulement sous Louis XV, 
les décorateurs préconisent leur emploi avec 
tous les styles, du XVII“ au Directoire. 


draper le haut des fenêtres de lés d’étoffes qui se croisent. 

Sous le Directoire et l’Empire, les tringles relativement 
épaisses sont apparentes, terminées par des flèches, des fers 
de lance ou un motif de lotus. La draperie tenue par des 
anneaux repasse au-dessus de la tringle par endroits en 
des drapés savants.  Drapés qui furent refaits avec tant de 
mauvais goût et de lourdeur sous Napoléon III et pendant 
la fin du XIX® siècle. Sous la Restauration et sous Louis- 
Philippe, la mode des bandeaux cadrant la tête des rideaux 
se généralise ; quelques-uns furent très simples, découpés en 
feston. 

Aujourd’hui, comme l'’illustrent ici différentes photo- 
graphies et croquis, on utilise une grande diversité de 
montures, tendant toutes à dissimuler la tringle. Le rideau est 
monté sur une tringle chemin-de-fer apparente. Elle peut être 
dissimulée par un bandeau, ou cachée par le rideau lui-même 
dont la tête est soutenue à l’envers par: une toile raide. En 
tous cas les tringles en bois ou en cuivre avec de gros 
anneaux apparents sont tout à fait démodées ; elles ne 
s’emploient plus que rarement dans un intérieur élégant. 
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Rideaux en broché multicolore 
encastrés dans une large moulure 
qui entoure les fenêtres ; elle est 
à déconseiller dans des pièces un peu 
sombres car cette façon de monter 
les rideaux obscurcit les pièces. 
Rideaux à l'italienne, c’est-à-dire 
stores qui se remontent en coulis- 
sant l’étoffe. Ce genre de rideaux 
date en France de Louis XV, il a 
inspiré à Jansen ce curieux décor. 
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Bandeau froncé en tissu différent, 
mais faisant corps avec le rideau 
lui-même, maintenu à l’envers par 
de la toile raide. Voir le croquis de 
la page suivante (en bas à gauche). 


Rideaux de taffetas matelassé 
dont la monture est dissimulée sous 
un coffrage en bois sur lequel est 
tendu un bandeau doublé de toile 
raide et découpé en simples festons 
pour bien dégager la fenêtre, le 


PSE, rt 
PSE coffrage doit.déborder de 10 cm. 


A 2 , 
Mvsrett de chaque côté de l’embrasure. 
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Trois modèles différents de 
drapés qui peuvent s’harmoniser 
avec tous les mobiliers, de l’époque 
. Louis XV à l’époque Napoléon Ill 
ci-dessus. À droite, bandeau à gros 
festons ronds particulièrement indi- 
qués avec des meubles Directoire, 
Restauration et Louis-Philippe. Ci- 
contre détail de deux exemples 
de monture du rideau lui-même : 
l’un pour les rideaux sans ban- 
deau qui dissimulent eux-mêmes 
la tringle; l’autre, pour la 
tringle apparente car elle sera 
cachée par un bandeau drapé ou uni. 


CONNAISSANCE DES ARTS étudie chaque mois 


les réussites et les tendances de la décoration actuelle. 


LE STYLE 
«« MAISON DE CAMPAGNE FAMILIALE ” 


Comment un décorateur, habitué aux meubles 
de grande classe, a aménagé sa maison de 
week-end avec de simples meubles familiaux. 


E dernier cri de bon goût à l’heure actuelle est de créer une 
décoration qui reconstitue l’atmosphère «maison de 
campagne de nos grand’mères » où «hôtel de famille » 

où des générations ont accumulé de beaux meubles de toutes 
les époques. 

Si quelques puristes préfèrent ne grouper dans une même 
pièce que des meubles exactement du même style, la plupart 
des hommes de goût jugent que tout le XVIIIe siècle par exemple 
peut très bien cohabiter qu’il soit d'époque Louis XV ou 
Louis XVI. Il faut cependant remarquer qu’il est préférable de 
faire dominer un style : salon en majeure partie Louis XV avec 
adjonction de quelques sièges Louis XVI qui donneront 
l’impression d’avoir été apportés plus tard, salon Louis XVI 
où se sont conservés quelques meubles Louis XV. L'important 
est de donner l’impression que ce salon a toujours existé ainsi 
depuis la fin du XVIIIe siècle. 

Dans cet ordre d’idées, la maison que le décorateur Henri 
Samuel a aménagée pour lui-même à Montfort-l’Amaury est 
un ravissant exemple de ce que l’on peut réaliser dans le style 
dix-neuvième et typiquement provincial, style qui peut très 
bien être interprété à Paris si l’on veut donner l'illusion d’une 
atmosphère de campagne. 

La maison, très simple avec son haut toit de tuiles rousses, 
date du XVIII: siècle, comme en témoignent la rampe en fer forgé 
de l'escalier et l’harmonieuse proportion des pièces. Mais 
elle avait été très abîmée à la fin du siècle dernier et il a fallu 
que le nouveau propriétaire la redécore complètement, change 
certaines cheminées, ajoute des panneaux de boiseries dans le 
salon et arrive par un choix heureux de couleurs, de percales, 
de papiers peints et de tapis à fleurs à donner à cette 
maison un charme fait de bonhomie vieillotte et de raffinement. 


La maison dont la façade principale est précédée d’une cour jardin, dans une 
rue de Montfort-l’Amaury est ici, vue du jardin aux arbres magnifiques 
qui encadrent une grande pelouse descendant en ondulations romantiques 
vers la maison et précédée d’une large terrasse en pierres de taille. 


Le grand salon très 1830 avec ses trois 
canapés capitonnés (le troisième fait face 
à la cheminée le long du mur) recouverts 
de popeline bleu vif; une large frange 
bleue et noire dissimule les pieds. Tapis à 
bouquets de fleurs. Les rideaux sont en 
percale ivoire imprimés d’un petit vermi- 
celle gris dont le modèle a été fourni par 
les rideaux des appartements de Marie- 
Antoinette à Trianon. Bordure de percale 
imprimée. À noter la draperie des lam- 
brequins de rideaux. Ci-contre, chambre 
Restauration en citronnier incrusté de 
filets en palissandre, papier à fond mauve, 
petit fauteuil crapaud et rideaux en percale 
à fleurs bordés de percale unie mauve. 


La salle à manger donne de 
plein pied sur la terrasse et le 
jardin ; elle est décorée d’un 
papier peint Directoire de deux 
tons de beige, les boiseries 
peintes en trompe-l’œil en 
acajou à filets noirs et le lustre 
à multiples «globes» apportent 
un élément 1830 tandis que les 
chaises Louis XVI sont classi- 
quement recouveries de crin 
à fines rayures beige et blanc. 


Chambre d’amis au simple 
mobilier Napoléon III en acajou 
foncé comprenant une armoire 
à glace. Tout le charme de cette 
chambre réside dans ses ravis- 
santes couleurs. Au mur, papier 
américain gris et blanc à 
motifs de bouquets de fleurs 
jaunes et vertes. Le dessus de 
lit et la doublure du rideau de 
lit sont en fine popeline soyeuse 
jaune primevère ; les coussins 
et les rideaux vert feuille pâle 
sont également en popeline. Le 
fauteuil crapaud est recouvert 
de grosse serge rouge framboise. 


L’antichambre qui précède le 
grand salon esi entièrement 
tendue de la même percale ivoire 
et encadrée de la même bordure 
qui compose les rideaux de ce 
dernier. Beaux clavecin et fau- 
teuils Directoire en acajou. 
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LA VIE SOUS LOUIS XIII 


Grâce au graveur Abraham Bosse nous pouvons pénétrer 
dans les intérieurs des sujets du roi Louis XIII. 


pe étudier le mobilier et la décoration du XVIIe siècle, 
époque si appréciée de nos jours, il n’existe pas de documents 
plus précieux que les estampes d'Abraham Bosse. Cet artiste, 
né en Touraine d’une famille protestante, s’apparente aux grands 
maîtres de l’école naturaliste, aux Le Nain et à Callot en parti- 
culier. Comme les peintres hollandais Van Ostade, Vermeer, 
Pieter de Hooch, etc., il se plaisait à représenter des scènes de 
mœurs et de la vie quotidienne. Il vécut de 1602 à 1676 et connut 
de son vivant une grande célébrité, mais il mourut oublié de 
tous et sans élèves, car il était demeuré trop Louis XIII. Ses 
œuvres parurent démodées à la génération de Louis XIV. 

Aujourd’hui les estampes d'Abraham Bosse nous intro- 
duisent mieux que ne sauraient le faire les descriptions les plus 
détaillées, dans les demeures du début du XVIIe, Nous savons 
qu’à Paris les « gens de condition » étaient parfois très mal 
logés à part quelques privilégiés qui possédaient des hôtels 
particuliers, bien meublés certes mais qui étaient loin d’afficher le 
luxe ostentatoire du siècle suivant. C’est dans une de ces 
maisons bourgeoises et cossues qu’Abraham Bosse va nous 
conduire. 

Un perron dressé sur la cour ou sur les jardins conduit aux 
salles du 1% étage ; les cuisines, offices et « sommelleries » 


étant au rez-de-chaussée. Il n’y a pas de salon proprement dit, 
mais chez les grands seigneurs une grande pièce d’un décor 
plus somptueux est réservée aux bals et aux banquets. Pas de 
salles à manger, car les repas se prennent soit dans une chambre 
soit dans une antichambre où une table est dressée sur des 
tréteaux. Dans les grandes demeures, il y a un appartement 
d’été et un appartement d’hiver se composant chacun d’une 
chambre ordinaire, d’une chambre de parade destinée aux 
réceptions et d’une garde-robe. Mais bien entendu les maisons 
bourgeoises disposent rarement de tant de pièces, et on se 
contente d’en changer l’ornementation au cours de l’année. 
L'hiver dans les intérieurs modestes les murs sont recouverts 
de nattes, et chez les gens de condition aisée de tapisseries ou 
de tissus. Les couleurs les plus usitées sont le rouge, le vert, les 
tons feuille-morte : Mme de Rambouillet parut extrêmement 
originale à ses contemporains en faisant tendre sa chambre de 
velours bleu brodé d’or. 

Comme au siècle précédent, les plafonds conservent leurs 
poutres apparentes et le sol, soit dallé, soit parqueté, reste 
généralement sans tapis ; aussi pour ne pas avoir froid on 
pose les pieds sur des coussins. Les lustres ainsi que les tapis 
sont l’apanage des demeures princières, et dans les inventaires 
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de l’époque ces lustres sont désignés comme « chandeliers 
pendus aux plafonds ». Ils sont en bois ou en métal. Les 
cheminées sont monumentales et peuvent recevoir des bûches 
énormes ; leurs hottes sont décorées de bas-relief et le foyer 
revêtu de fonte historiée ou armoriée. 

Les personnages d'Abraham Bosse sont élégamment et 
même somptueusement vêtus ; cependant nous devons constater 
que la qualité et la variété du mobilier ne correspond pas à ce 
luxe vestimentaire. Nous ne voyons pas sur ces estampes les 
cabinets d’Italie, d’Espagne ou de Hollande et les beaux 
meubles sculptés que nous pouvons admirer dans nos musées ; 
ils ne décorent que les demeures princières ; la petite noblesse 
et la bourgeoisie se contentent généralement de meubles simples 
comme ceux qui sont reproduits ici et qui donnent une 
impression de solidité et de robustesse d’une veine bien française. 


Un buffet recouvert de tissu, de nombreux sièges alignés le 
long des murs, une table aux pieds dissimulés par un tapis, 
constituent tout l’ameublement. 

Les tissus jouent un rôle considérable dans le décor, car 
non seulement ils recouvrent les murs mais encore ils dissimulent 
les portes : « Quant à orner les portes, dit l’architecte Philibert 
Delorme, cela n’est que argent perdu et les dits ornements 
ne se voient à.cause de la tapisserie qui est toujours devant une 
porte ». La garniture du lit nécessite un impressionnant métrage 
de tissu pour ses lambrequins, ses gouttières et ses courtines. 
Le tapissier emploie de préférence le velours rouge cramoisi 
ou incarnat, le velours vert, le drap rouge et vert, les tapisseries 
de laine, le damas et le satin. Cette débauche de tentures aux 
couleurs franches créaient une ambiance intime et chaude où 
l’on respirait le bien-être et la douceur de vivre. 


La chambre était la pièce principale de la maison : on y couchait, prenait ses repas, recevait ses amis, faisait même cuire les beignets. La table est recouverte d’une 
nappe ou « tablier de toile », les convives ont de grandes serviettes ou « touailles » indispensables, car il arrive que les invités soient plus nombreux que les couverts et 
ces jours-là il faut se résigner à manger avec ses doigts. Les gens de condition se servent de vaisselle d’étain fin et parfois de faïence ; ils ne sortent guère leur modeste 
argenterie que pour honorer leurs convives. Par contre leurs coffres sont remplis de beau linge de table et il est courant de voir dans les inventaires du temps «six douzaines 
de nappes pour un ménage ». La hotte de la cheminée est surmontée d’un cartouche sculpté et les chenets en cuivre bien qu'attribués à la Hollande, sont français. 
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La jeune accouchée riche- 
ment vêtue, et coiffée d’une 
cornette, reçoit dans sa chambre 
des amies. La pièce où se 
tenaient ces réunions était 
dénommée « caquetoire », ainsi 
que les meubles qui la garnis- 
saient. Le lit, principal orne- 
ment, n’est pas poussé contre 
le mur, afin qu’on puisse 
sortir d’un côté comme de 
l’autre. Sur cette estampe, 
un « homme » est caché dans 
l’étroit espace ou « ruelle » 
et soulève la pièce de tissu qui 
sépare la couche du mur. Le 
lit, avec son ciel surmonté de 
quatre bouquets de plumes, est 
somptueusement brodé. Il y 
avait des garnitures d’hiver et 
d’été, d’autres blanches pour 
les jeunes mariés, et d’autres 
noires pour les jours de deuil. 
Les courtines du lit protégeaient 
du froid, et abritaient plusieurs 
membres de la famille, y com- 
pris les chiens d’où l’expres- 
sion « À coucher avec les 
chiens, on aïtrape des puces ». 


Dans un décor moderne, 
des personnages de Livres 
Saints sont représentés ici par 


Abraham Bosse. Ainsi les 
« Vierges Folles » sont des 
mondaines qui jouent aux 


cartes dans une des salles 
luxueusement décorées, de 
leurs châteaux. Les tapisseries 
posées à même le mur et 
descendant jusqu’à terre sont 
considérées comme de simples 
tentures de couleurs agréables ; 
on ne craignait pas de cacher 
leurs dessins en accrochant des 
tableaux et des miroirs au 
moyen de cordelières. Les 
tapisseries à sujets coûtaient 
beaucoup plus cher que les 
verdures, ef convenaient aux 
pièces d’apparat. Le parquet 
que vous voyez dans cette salle 
est une nouveauté du début 
du XVIIe siècle, il est considéré 
comme un luxe « Pour faire 
un doux marcher — disait-on— 
le parquet est lambrissé » ; les 
intérieurs simples n’ont que 
des carreaux à même le sol. 


La cérémonie du contrat de 
mariage entre Vladislas IV, 
roi de Pologne et Louise- 
Marie de Gonzague en 1645 
est représentée ici par Abraham 
Bosse. La cérémonie se passe 
au Louvre dans la chambre de 
parade du Roi ; seuls Anne 
d'Autriche et ses enfants, la 
fiancée, l’Ambassadeur et le 
Duc de Brienne qui lit le 
contrat ont le droit d’être à 
l’intérieur de la balustrade. 
Cette balustrade est en bois 
doré ou en marbre, peut-être 
même en argent comme celle 
de la chambre d’Anne d’Au- 
triche au Palais Royal. La 
chambre du roi n’a rien de 
commun avec les demeures 
bourgeoises que nous venons 
de voir. Le tapis de Bagdad 
que nous apercevons au-delà 
de la balustrade, les deux 
lusires, le superbe dallage, 
les cadres de goûts italiens 
sont fout à fait exceptionnels 
et ne pouvaient décorer à cette 
époque qu’une chambre royale. 
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Les sièges alignés contre le mur : les entrejambes et les traverses qui réunissent 
les pieds ont une telle solidité qu’un grand nombre de ces chaises sont parvenues 
jusqu’à nous sans subir de réparations. Elles sont recouvertes de tissu ou de cuir 
et ornées d’une passementerie à franges. Le mobilier Louis XIII était souvent 
garni avec des bandes d’étoffe de différentes matières, drap et velours par exemple. 
Ici, le lit est « à housse », les draperies au lieu de courir sur une tringle se relèvent. 
Cette scène galante bien dans l’esprit du temps, ne paraît pas choquer le protestant, 
Abraham Bosse. Elle s’intitule «le toucher » et la scène intime ci-contre « la vue ». 
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Une jeune femme à sa toilette : la table est couverte d’un drap sur lequel on 
a déposé de fines touailles (essuie-mains), le miroir, l’étui de chambre (nécessaire) 
avec les peignes d’ébène, de blanc ivoire, à grosses et menues dents pour galonner 
les beaux cheveux, les ciseaux, le poinçon, la brosse, le cure-dent, le cure-oreille, 
la scie, la lime, la pincette, le râtissoir. avec plusieurs autres choses. Un second 
miroir est pendu au mur par une cordelière. Au XVIIe siècle, les glaces coûtaient 
extrêmement cher, car elles étaient importées d’ltalie ; les plus simples avaient 
un cadre mouluré, les plus riches des cadres sculptés, ou en argent et vermeil. 


_ Les merveilleuses REPRODUCTIONS 
AEPLY sont la réplique intégrale des 
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